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Editorial 


Die Linke und der Sex ... Porno- 
graphie gar? Jahrelang wurde über 
das Thema geschwiegen. Über 
»linken Sex« in den 1990ern lässt 
sich überhaupt nichts sagen, er 
scheint nicht existent gewesen zu 
sein, erklärt Massimo Perinelli im 
testcard-Artikel Im Bett mit Marcuse. 
Wurden Sexualität und gesellschaft- 
liche Befreiung Anfang der 1970er 
noch in einem untrennbaren Zu- 
sammenhang miteinander gedacht, 
ist linker Umgang mit Sex schon ein 
Jahrzehnt später immer stärker von 
Sexismus-Debatten überlagert wor- 
den. »Wenn ich an die Zeck denke, 
die Zeitschrift der Roten Flora in 
Hamburg«, so Dagmar Brunow, 
»kann ich mich an keinen Artikel er- 
innern, in dem lustvoll über Sexua- 
lität geschrieben wurde, Körper und 
Sex erscheinen seit den 198oern in 
linksradikalen Kreisen als vermintes 
Gelände.« Massimo Perinelli er- 
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gänzt: »Öffentlich wurde nur über 
Sexismus geredet. Paradoxerweise 
wurde dies mit dem Slogan getan, 
das Private sei politisch. Aber nur die 
Gewalt in der Sexualität war poli- 
tisch, alles Schöne (...) war absolut 
offttopic, also strikt privat.« 


Der historische Exkurs ist notwen- 
dig, um zu begreifen, welch radika- 
len Paradigmenwechsel wir seit den 
2oooern erleben. Sexualität ist als 
Thema in sämtliche linke Diskurse 
und Lebensbereiche zurückgekehrt, 
um dort einen anderen, neuen Platz 
einzunehmen - die Möglichkeit 
einer freien, selbstbestimmten 
Sexualität kann in der Linken wieder 
gedacht und thematisiert werden. 
Im Dezember 2006 hatte Texte zur 
Kunst ein Sonderheft zum Thema 
»Porno« veröffentlicht, Phase 2 ging 
im Sonderheft »Mehr Geschlecht 
als recht« der Frage nach Sex jen- 
seits des Patriarchats nach, der 2007 
im Unrast Verlag erschienene Reader 
Das gute Leben. Linke Perspektiven 
auf einen besseren Alltag (siehe 
Rezensionsteil dieser testcard-Aus- 
gabe) widmet sich fast ausschließ- 
lich Fragen nach befreiter Sexualität. 
Im Berlin fanden im letzten Jahr das 


Symposium »Post Porn Politics« 
und das erste Indie-Porno-Festival 
»Cum2Cut« statt. Die Liste ließe 
sich noch lange fortsetzen. So wurde 
zum Beispiel im Rahmen des Wiener 
Ladyfestes 2007 erstmals eine Sex- 
Party organisiert — eine Art alter- 
nativer Swingerclub -, mit der die 
Veranstalterinnen versuchten, nicht 
einfach nur über sexuelle Alterna- 
tiven zu reden, sondern sie auch zu 
praktizieren. Cordula Thym schreibt 
in ihrem testcard-Beitrag Ladyfest 
goes Sexparty, wie es zu dieser 
Aktion kam, wie sie verlief und 
welche Reaktionen sie hervorrief. 


Ein Grund für diesen Wandel ist 
sicher, dass die gender und queer 
studies in den letzten Jahren ihren 
Weg aus den Universitäten in 

den Alltag gefunden haben. Deren 
einfache, aber grundlegende These, 
dass Geschlecht ein soziales Kon- 
strukt ist, weshalb es sich bei Ge- 
schlechterrollen um etwas Wandel- 
bares und Nicht-Festgelegtes han- 
delt, hat überhaupt erst innerhalb 
der Linken dazu führen können, 
Sexualität wieder jenseits patriar- 
chaler Determination zu denken. 
Obwohl die Zahl an Schwulen und 
Lesben innerhalb der Linken in den 
letzten Jahren wohl kaum gestiegen 
sein dürfte, waren es queere Im- 
pulse, die für diesen veränderten 
Blick auf Sexualität — und schließlich 
sogar auf Porno — gesorgt haben. 
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In zum Teil sehr persönlichen Arti- 
keln und Gesprächen geht die vor- 
liegende testcard-Ausgabe deshalb 
der Frage nach, wie sich Sexualität 
heute jenseits patriarchaler Muster 
und tradierter Geschlechterrollen 
leben lässt. Viele Aufsätze und Ge- 
spräche geben konkrete Erfahrungen 
wieder, zum Beispiel über Bondage- 
Workshops und den Alltag in einer 
Transgender-Beziehung. Andere Arti- 
kel widmen sich dem Themenkom- 
plex Pornographie, der Frage nach 
alternativen Formen des Pornos 
sowie dem Umgang mit Sexualität 
in der Populärkultur. Aufsätze über 
Homophobie im HipHop stehen 
neben Portraits von queeren Bands 
wie KIDS ON TV und LESBIANS 

ON ECSTASY. Weitere Artikel über 
Sexualität im aktuellen Kino, Schön- 
heitsdiktate, AIDS, Straight Edge, 
Homosexualität und Islam, sexuelle 
Tabugrenzen von den 1950er-Jahren 
bis heute u.v.m. geben einen viel- 
schichtigen Einblick in ein auch 
heute noch schier unerschöpfliches 
Thema. 


Einige wichtige Themen, obwohl 
angefragt, haben dann doch nicht 
den Weg in diese Ausgabe gefunden. 
Dazu zählt zum Beispiel ein Text 
über all jene Menschen, die gar kei- 
ne Lust auf Sex haben, die ein gutes 
Leben auch ohne Sex führen und 
mit dem Begriff »Asexuelle« wie- 
derum in eine Schublade gesteckt 
werden, der etwas Kategorisierendes 
wenn nicht sogar Pathologisierendes 
anhaftet. Es gibt jedoch keinen 


falschen Weg außer dem, Sex zu 
praktizieren, den man gar nicht will. 


Oder aber: Sex zu wollen, aber 
keinen zu haben, weil man nicht 
(mehr) dem gängigen Schönheit- 
sideal entspricht. Der Themenkom- 
plex »Sex und Alter« wird leider 

in keinem dieser testcard-Beiträge 
angesprochen, obwohl wir doch alle 
damit einmal konfrontiert werden. 
So hatte uns z.B. ein Autor einen 
Artikel zugesichert über seine Pro- 
bleme als schwuler »Indie Boy« 
Ende Vierzig (so viel zum Thema 
Alter!), der frustriert erleben muss, 
dass er nicht mehr zum »Beute- 
schema« der gängigen Gay- 
und/oder Indie-Community gehört. 
Aus Angst, auch trotz Pseudonym 
erkannt zu werden »und als Frus- 
trierter abgestempelt zu werden«, 
zog er den Artikel zurück. Schade, 
damit aber auch ein beispielhafter 
Rückzug, der eine Angst vorm 
Alleine- und Unberührtsein zum 
Ausdruck bringt, die in dieser doch 


eher euphorisch »sex-besessenen« 
testcard-Ausgabe etwas unter den 
Tisch fällt — es handelt sich gewis- 
sermaßen um die Kehrseite des neu 
erweckten Interesses an alternativen 
Sex-Formen: Solange auch linke 

und queere Gruppen an den gän- 
gigen Schönheitsvorstellungen der 
Gesellschaft festhalten, existieren 
auch die Alternativen nur für we- 
nige. Von der Notwendigkeit einer 
»Ermächtigung zum nichtnormati- 
ven Körper« handelt daher der Bei- 
trag des Projekt L in dieser testcard. 
Zwänge und Normen geben Gründe 
genug, das Gerede über Sex nicht 
den Nachmittags-Talkshows zu 
überlassen, sondern zu intervenieren 
und auch als sogenannte Linke und 
Intellektuelle über Sex zu schreiben. 
Über unser Begehren, unsere Ängste, 
Grenzüberschreitungen, eingestan- 
dene Peinlichkeit, falsche Scham, 
uneingestandene Porno-Lust und 
die am Ende stets zentrale Frage, 
wie sich selbstbestimmte Sexualität 
bzw. Asexualität im Patriarchat 
durchsetzen und leben lässt. 


Die Redaktion 


Editorial | 5 


Aimiko Leibnitz. Anything Goes? 


Sexualität, Medien und die 


Verschiebung von Tabug 
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Als 1951 der Spielfilm Die Sünderin in die deut- 
schen Kinos kam, löste er einen regelrechten Pro- 
teststurm aus, da er Reizthemen wie Prostitution, 
Sterbehilfe und Selbstmord behandelte und darü- 
ber hinaus eine kurze Nacktszene enthielt. Damals 
verurteilten Kirchenvertreter den Streifen von der 
Kanzel herab, viele moralisch entrüstete Bürger 
äußerten ihre Ablehnung, indem sie Stinkbomben 
in Lichtspielhäuser warfen, Demonstrationen orga- 
nisierten oder Handzettel verteilen, in denen sie die 
Absetzung des Films forderten.’ Heute, also über 
fünfzig Jahre später, ist Dje Sünderin FSK ı2 klassi- 
fiziert und gilt somit selbst für Kinder als relativ 
unbedenklich. 

Als TV-Konsument ist man mittlerweile rund um 
die Uhr mit Körperlichkeit und Sexualität konfron- 
tiert — beispielsweise im Rahmen nachmittäglicher 
Talkshows, die mit Themen wie »Fremdgängerin — 
Ich bin nicht der Vater deines Kindes!«? oder »Sex- 
betrug: Heute fliegen deine Geheimnisse auf!«3 
auch und vor allem die voyeuristischen Neigungen 
des Publikums befriedigen. Die Darstellung von 
Sexualität in den gegenwärtigen Medien zeichnet 
sich nicht alleine durch Explizitheit aus, sondern 
ebenfalls durch die Einbeziehung vormals subkul- 
tureller Tendenzen in den Mainstream. Dies zeigt 
sich besonders anschaulich an Fernsehsendern wie 
MTV und VIVA: Hier sind in den vergangenen zwan- 
zig Jahren Elemente der BDSM-Szene zu einem 
festen Bestandteil der Ästhetik geworden; eine 
bedeutende Vorreiterin war Madonna 1992 mit 
ihrem Erotica-Video, in der sie mit Maske und Reit- 
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gerte zu sehen ist. Musikvideos von Künstlern wie 
Marilyn Manson oder RAMMSTEIN, die szenetypi- 
sche Versatzstücke und/oder entsprechende Song- 
texte enthalten,* werden inzwischen regelmäßig 
ausgestrahlt. 

Wie kommt es, dass sich die allgemeine Wahrneh- 
mung dessen, was als normgerecht und gemeinhin 
akzeptabel gilt, in nur wenigen Jahrzehnten so 
grundlegend gewandelt hat? Welche Faktoren ha- 
ben auf diese Entwicklung eingewirkt, sie mög- 
licherweise sogar forciert? Dieser Artikel möchte 
hierzu einen historischen Abriss über die vergan- 
genen ca. 60 Jahre liefern, um darzustellen, wie sich 
die Ausweitung sexueller Tabugrenzen in Gesell- 
schaft und Medien vollzogen hat. Aus Gründen 
der Übersichtlichkeit erfolgt im Rahmen dieser 
Überlegungen ausschließlich eine Betrachtung der 
Entwicklungen in der Bundesrepublik Deutschland 
und hier speziell - und mehr oder minder zwangs- 
läufig - innerhalb der jungen Generation, da sie es 
in der Regel ist, von der neue Impulse und Entwick- 
lungen ausgehen. 


»So schön, schön war die Zeit ...«° — 
Aufbau und Erneuerung 


Mit den ı9s5o0er-Jahren assoziiert man heute ge- 
meinhin Peter-Alexander-Komödien, Heimatfilme 
oder die wehmütigen Matrosenlieder eines Freddy 
Quinn. Diese Filme und Lieder spiegeln vor allem 
das Bedürfnis der deutschen Bevölkerung nach ei- 
ner stabilen Gesellschaftsordnung mit einem klar 
umrissenen Wertesystem wider. Um den Aufbau 
des zerstörten Landes voranzutreiben und den 
Bürgern eine neue Orientierung zu geben, werden 
in jenen Jahren von öffentlich-staatlicher Seite 
christliche Werte wie Opferbereitschaft und Duld- 
samkeit propagiert, so auch in Bezug auf das Sexu- 
alverhalten. 

Für die Sexualpolitik bedeutet dies vor allem den 
Aufbau und Erhalt der Familie, die nun wieder in 
den Vordergrund rückt. Konsequenterweise wird 
Geschlechtsverkehr nur innerhalb der Ehe akzep- 
tiert und dient nicht primär dem Lustgewinn, son- 
dern der Erneuerung der dezimierten Bevölkerung.° 
Jede Form von Sexualität, die diesem Zweck nicht 
dient, gilt als abnorm und hat daher zu unterblei- 
ben. Diese Zielsetzung soll mittels eines rigiden 
Sexualstrafrechts durchgesetzt werden, das Porno- 


graphie ebenso unter Strafe stellt wie vorehelichen 
Geschlechtsverkehr, dessen wissentliche Duldung, 
die sogenannte Kuppelei, ebenfalls verboten ist. 
In diesem Zusammenhang erscheint die Jugend 
mit ihrer erwachenden Sexualität als Risikofaktor. 
Anders als in der NS-Zeit ist sie nicht mehr von 
klein auf in staatliche Organisationsstrukturen ein- 
gespannt und genießt dementsprechend größere 
Freiheiten. Dieser Effekt wird noch dadurch ver- 
stärkt, dass die Heranwachsenden der 1950er-Jahre 
in den entscheidenden Jahren ihrer Sozialisation 
(also Mitte bis Ende der 1940er) Kinder waren, die 
einen vergleichsweise großen Aktionsradius hat- 
ten, da ihre Eltern mit Arbeit und Aufbau beschäf- 
tigt waren.’ 

Das Establishment versucht in den Nachkriegs- 
jahren die jugendliche Sexualität zu kontrollieren, 
indem sie sie schlichtweg ignoriert; dies äußert 
sich darin, dass die meisten Kinder nicht oder nur 
wenig über ihre körperliche Entwicklung aufgeklärt 
werden.® Zeitgenössische Unterweisungsbücher 
für Jugendliche und Eltern behandeln die Sexualität 
lustfeindlich bzw. -leugnend und propagieren vor 
allen Dingen eines: Enthaltsamkeit.? Ihr zentrales 
Argument ist, dass die körperliche Einswerdung von 
Mann und Frau Ausdruck einer geistig-spirituellen 
Einheit sei, die durch eine vertrauensvolle Basis 
entstehe - und demzufolge bei einer flüchtigen 
Bekanntschaft nicht gewährleistet sei.'° Jede an- 
dere Form sexuellen Kontakts gilt als Egoismus und 
Primitivität, welche als negative Persönlichkeits- 
züge abgewertet und verurteilt werden." Aufgrund 
dieser Tabuisierung empfinden viele Jugendliche 
ihre Sexualität als etwas Fremdes, Beängstigendes 
- nicht zuletzt auch wegen der drohenden Sank- 
tionen. Zeitzeugen berichten etwa davon, dass 
Mädchen von ihren Eltern nachts an Bettpfosten 
gebunden wurden, damit sie sich nicht anfassen 
konnten, dass Masturbation als grobe Verfehlung 
betrachtet wurde und eine unverheiratete Frau bei 
einer Schwangerschaft damit rechnen musste, von 
ihrer Familie verstoßen und gesellschaftlich geäch- 
tet zu werden. Jungen konnte bei nonkonformem 
Sexualverhalten die psychiatrische Einweisung dro- 
hen." 

Diese drakonischen Maßnahmen sollen aber nicht 
darüber hinwegtäuschen, dass außer- bzw. vorehe- 
liche Sexualität damals durchaus praktiziert wurde. 
In den ı950ern verfügte ein großer Anteil von 
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Jugendlichen und jungen Erwachsenen über erste 
sexuelle Erfahrungen, zumeist in Form von Petting; 
die meisten Mädchen der bürgerlichen Mittel- 
schicht verweigerten ihren Partnern allerdings den 
Sex.'? Die scheinbare Lockerung wird von den Sit- 
tenwächtern jener Zeit auf die Medien, die neue 
amerikanische Jugendkultur und den Rock'n'Roll 
als Musik- und Tanzstil zurückgeführt.'* Um die 
Sittlichkeit der Jugend zu wahren, wird von der 
Adenauer-Regierung eine Kampagne gegen die Ver- 
breitung jugendgefährdender Schriften und Medien 
ins Leben gerufen." Parallel fließen zu dieser Zeit 
mit der allgemeinen Begeisterung für amerika- 
nische Musik und Spielfilme aber auch die ersten 
Einflüsse der homosexuellen Subkultur quasi unbe- 
merkt in den Mainstream ein. Als besonders prä- 
gend erscheint in diesem Zusammenhang Marlon 
Brando in der Rolle des Johnny im Bikerdrama Der 
Wilde (1953) mit schwarzer Lederjacke und Motor- 
rad, der vielen Halbstarken ein Leitbild liefert und 
zu einer Ikone für Freiheitsstreben und Unange- 
passtheit wird. Solche amerikanische Motorrad- 
gangS Setzten sich ursprünglich aus ehemaligen 
Soldaten zusammen, die sich nach traumatischen 
Kriegserlebnissen nicht mehr in ein bürgerliches 
Leben einfügen konnten oder wollten; nicht selten 
handelte es sich dabei auch um homosexuelle Ve- 
teranen, die mit ihrer verwegenen Ledermontur 
einerseits eine Abgrenzung zur Gesellschaft schaff- 
ten, andererseits aber auch ihre Männlichkeit zur 
Schau stellen wollten." 

Ausgelebte Homosexualität unter Männern ist 
trotz alledem im Deutschland der 1950er strafbar 
und wird mit Zuchthaus geahndet. Lesbische Be- 
ziehungen erscheinen hingegen weniger problema- 
tisch; der Penis und die Penetration des mensch- 
lichen Körpers erweisen sich somit als ausschlag- 
gebender Faktor für die Bewertung von Anstößig- 
keit - womit sich auch die Rollenverhältnisse in 
der gesellschaftlichen Hierarchie der damaligen 
Zeit widerspiegeln. Hier gilt die Frau nach wie vor 
als dem Mann untergeordnet, jede andere Tätigkeit 
außer der Übernahme von Mutter- und Hausfrau- 
enpflichten wird für den Verfall der Familie, und 
damit indirekt der Gesellschaft, verantwortlich ge- 
macht.’ 

Sieht man also ein wenig genauer hin, so zeigt sich, 
dass in den 1950er-Jahren das Thema Geschlecht- 
lichkeit in Medien und Gesellschaft durchaus eine 
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wichtige Rolle gespielt hat. Der signifikante Un- 
terschied zu heute besteht allerdings darin, dass 
Sexualität sowie ihre verschiedenen Spielarten 
nicht in der Öffentlichkeit thematisiert wurden. 
Beate Uhse etwa verkaufte ihre Schriften zur 
Schwangerschaftsverhütung sowie diverse Artikel 
für Ehehygiene zu jener Zeit noch diskret per Ver- 
sandhandel. Dies sollte sich ein Jahrzehnt später 
ändern, als sie ihr erstes Ladengeschäft eröffnete — 
ein deutliches Signal dafür, dass die Zeiten im 
Wandel begriffen waren. 


»Your old road is rapidly agin’ ...«'® — 
Gesellschaft im Umbruch 


Der vorige Abschnitt hat gezeigt, dass die 1950er 
bei Weitem nicht so homogen und angepasst wa- 
ren wie oft angenommen. Eher umgekehrt verhält 
es sich mit dem darauffolgenden Jahrzehnt: Im kul- 
turellen Gedächtnis erscheinen die 1960er als libe- 
rale Phase, die Realität ist jedoch ungleich komple- 
xer: So frei und zwanglos wie man heute gemeinhin 
annimmt, war man damals noch lange nicht. 

Diese Phase wird gemeinhin unter dem Schlagwort 
»sexuelle Revolution« subsumiert, als Stein des 
Anstoßes gilt in diesem Kontext die Entwicklung 
der Antibabypille, die 1961 unter der Bezeichnung 
Anovlar in Westdeutschland auf den Markt kam. 
Die Pille ermöglichte zwar eine allein durch die 
Frau gesteuerte Trennung von Fortpflanzung und 
Sexualität (in die Verwendung von Kondomen 
musste der Mann immerhin noch einwilligen), so 
dass frau ihre sexuelle Lust nun ausleben konnte — 
doch das galt überwiegend nur theoretisch. Prak- 
tisch waren noch die Werte und die Erziehung der 
Kindheit präsent, konnte der Verlust der Jungfräu- 
lichkeit die Chancen auf dem Heiratsmarkt dras- 
tisch reduzieren; darüber hinaus war die Pille noch 
lange nicht frei erwerbbar und zunächst nur ver- 
heirateten Frauen zugänglich." Tatsächlich änderte 
sich Anfang der 1960er nicht allzu viel im Sexual- 
verhalten der Deutschen, aber allein die beste- 
hende Möglichkeit hierzu veranlasste viele zur 
Sorge um die moralische Verfassung und Zukunft 
der Gesellschaft, so dass 1964 die Ulmer Denk- 
schrift entstand, die von 400 Ärzten und Professo- 
ren unterzeichnet wurde und den Gebrauch der 
Pille bzw. die Praxis der Geburtenregelung ver- 
urteilte.?° 


In dieser Schrift werden (wieder einmal) die Me- 
dien bzw. die »Geschäftemacherei in Wirtschaft, 
Theater, Film, Fernsehen, Illustrierten, Büchern«®' 
für die unliebsame Entwicklung verantwortlich ge- 
macht. Tatsächlich erscheint die Darstellung von 
Sexualität im Film bereits liberaler als zehn Jahre 
zuvor, da nun das europäische Kino eine Hoch- 
phase erlebt, das nicht wie die US-Produktionen 
dem Production Code unterliegt.?? Dieser schreibt 
seit den frühen 1930er-Jahren eine weitestgehende 
Ausblendung von Sexualität in amerikanischen Fil- 
men vor; so war es etwa in Hollywood-Produktio- 
nen der 1950er noch nicht üblich, im Schlafzimmer 
eines verheirateten Paares ein Doppelbett zu zei- 
gen. In der Ulmer Denkschrift werden als Beispiele 
für moralisch bedenkliche Filme Das Schweigen, 
Mondo Nudo und Ich lebte wie Eva genannt. 

Die Ulmer Denkschrift zeigt deutlich, dass in den 
1960ern verstärkt über Sexualität gesprochen und 
sie dadurch allmählich zu einem öffentlichen 
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Thema wurde. Auf Seiten der Verfasser sah man 
sich hierzu schlichtweg genötigt, weil man die 
Erhaltung des Staates in Gefahr wähnte. Zudem 
trieb die Autoren die Sorge über den kulturellen 
Verfall um, da sie annahmen, durch das Ausleben 
von Sexualität werde das produktive Potential des 
Menschen auf unkreative Weise verbraucht.”3 Das 
Streben nach höherer Lebensqualität, Genuss und 
Luxusartikeln, das mit dem Wirtschaftswunder 
einsetzte, wird für die größere sexuelle Aktivität 
und die damit verbundene steigende Tendenz zur 
Pilleneinnahme unter jungen Frauen verantwort- 
lich gemacht. Diese Entwicklung wird in der Ulmer 
Denkschrift explizit als »Degeneration«, »Ent- 
artungserscheinung[en]« und »Perversion[en]« be- 
zeichnet. Diese Wortwahl verdeutlicht, wie ambi- 
valent das Verhältnis der damals involvierten wis- 
senschaftlichen und politischen Autoritäten zur 
NS-Vergangenheit ist: Einerseits nehmen sie aus- 
drücklich Abstand vom Nationalsozialismus, an- 
dererseits ist die sprachliche Ähnlichkeit zu Äuße- 
rungen und Schriften aus der NS-Zeit frappierend. 
In der Sorge um die Auflösung der Familienstruktu- 
ren zeigt sich zudem eine massive Angst vor einer 
Infiltrierung Westdeutschlands durch den Kommu- 
nismus, der die christliche Wertlehre und entspre- 
chende Moralvorstellungen ablehnt.“ 

Auf der anderen Seite des politischen Spektrums 
verfährt man argumentativ genau gegenteilig: 
Liberale Kommunenanhänger sehen in der Klein- 
familie nur wenig später die Quelle des Faschismus 
und betrachten die Ehe als eine Manifestation von 
Macht- und Besitzansprüchen, die es zu überwin- 
den gilt. So findet parallel zur liberal bzw. links- 
orientierten Wissenschaft, in der damals Persön- 
lichkeiten wie Michel Foucault und Jaques Derrida 
das entsprechende Gedankengerüst errichteten, 
auf gesellschaftlicher Ebene die Dekonstruktion 
vormaliger Verhältnisse statt. Und entsprechend 
werden auch sexuelle Grenzen ausgelotet. Das 
Ausleben des eigenen Geschlechtslebens fällt mit 
der Änderung bestehender politischer Verhältnisse 
zusammen. Zwar dominiert heute in der Rückschau 
das Image antiautoritärer, gesellschaftskritischer 
Bürgerrechtler und Kämpfer für den Feminismus, 
zeitgenössische Zitate belegen jedoch, dass vielen 
politisch engagierten jungen Männern in Wahrheit 
ein gleichberechtigter Umgang mit dem anderen 
Geschlecht kein wichtiges Anliegen war.>5 
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Dennoch vollzieht sich im Laufe der 1960er-Jahre 
eine schrittweise Abkehr von anerzogenen Sexual- 
normen und Rollenbildern, die sich auch in der 
Mode äußert, da in dieser Zeit sowohl Männer als 
auch Frauen z.B. lange Haare, farbenfrohe Kleidung 
und Schmuck tragen.?° Auf die Spitze getrieben 
wird diese Angleichung Mitte der 1970er, als die 
Glamrock- und Disco-Welle ihren Höhepunkt er- 
reicht und viele Männer spielerisch mit ihrer Mas- 
kulinität umgehen, indem sie auffällige Outfits tra- 
gen, die männliche Attribute mit weiblichen kom- 
binieren.?” Populäre Künstler wie VILLAGE PEOPLE, 
David Bowie und Freddie Mercury nehmen dabei 
deutliche Anleihen aus der Schwulenszene. Die 
Angst vor Homosexualität entzerrt sich langsam, 
was sich Mitte der 1970er auch darin zeigt, dass 
sie von Arzteverbänden nicht mehr als Geistes- 
krankheit betrachtet wird. Etwa zeitgleich erfolgt 
auch eine Neugestaltung des Sexualstrafrechts, das 
Homosexualität nicht mehr unter Strafe stellt 
(solange keine Minderjährigen beteiligt sind). 

Die Gesetzesreform betrifft aber auch Hetero- 
sexuelle, da in diesem Zusammenhang nun auch 
die Pornographie in Deutschland — mit Einschrän- 
kungen - legal wird. Mitte des Jahrzehnts ent- 
stehen Sexshops und Pornokinos, die die zuvor be- 
liebten Aufklärungsfilme eines Oswald Kolle oder 
die diversen Schulmädchenreporte blass aussehen 
lassen und zu einer regelrechten Sexwelle bzw. 
Phase des Porno Chic führen. Ende der 1970er 
kommt ein weiterer Meilenstein der Medizintech- 
nik hinzu: 1978 erblickt der erste Mensch, der 
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mittels In-Vitro-Fertilisation gezeugt wurde, in 
Großbritannien das Licht der Welt und ist somit 
der lebende Beweis dafür, dass für die Fortpflan- 
zung nun weder Lust noch Sex nötig ist. 


»Now we talk about sex on the radio and 
video shows ...«?® - Vielfalt im Informations- 
zeitalter 


Blickt man auf die vorigen Jahrzehnte zurück, 
gestalten sich diese als ständiger Kampf um das 
Recht auf sexuelle Freiheit. Etwa ab den 1980ern 
lässt sich aber ein langsames Abflauen der Kontro- 
versen erkennen. Man scheint einzusehen, dass 
neue Lebensformen wie Wohngemeinschaften und 
eheähnliche Partnerschaften nicht den Untergang 
der abendländischen Kultur bedeuten. 

Die 68er kommen in ein Alter, in dem sie poli- 
tischen und kulturellen Einfluss ausüben und nun 
ihrerseits die Eltern der ersten Generation von 
Heranwachsenden sind, die nach der Emanzipa- 
tionsbewegung ins Teenageralter kommen und 
eine mehr oder minder ausführliche Aufklärung 
genossen haben. Da Sexualität in Familie und Ge- 
sellschaft nun kein um jeden Preis zu vermeidendes 
Tabuthema mehr ist, zeigt sich bei der Jugend jener 
Zeit eine weitaus weniger rigide Haltung zu Se- 
xualpolitik und -verhalten als bei ihren Eltern. 
Betrachtet man statistische Umfragen jener Zeit, 
dann macht sich durch diesen entspannteren Um- 
gang mit dem Thema Sexualität eine Rückorien- 
tierung auf traditionelle Werte wie Treue in der 


Partnerschaft bemerkbar, wird die Ehe wieder als 
erstrebenswertes Ziel angesehen.?? Ein weiterer 
Grund für die Rückkehr zu traditionellen Ver- 
haltensweisen ist auch das Aufkommen von AIDS, 
das dem unbedachten, hemmungslosen Ausleben 
von Sexualität ein — vorläufiges — Ende setzt. Ein 
schamhaftes Ausblenden von Sexualität ist jetzt 
nicht mehr möglich: Man beginnt an öffentlichen 
Orten für die Benutzung von Kondomen zu wer- 
ben, was wiederum zum Ausdruck bringt, dass 
Sexualität als Teil des Alltags anerkannt wird. 

Die Sexualisierung der Medien wird zunächst mit 
dem Aufkommen des Privatfernsehens Mitte der 
1980er vorangetrieben. Da es ohne öffentliche Gel- 
der finanziert wird, fallen pädagogisch-erziehe- 
rische Einflüsse von staatlicher Seite weg, wodurch 
sich in der inhaltlichen Gestaltung ein gröfserer 
Spielraum bietet. So erscheinen z.B. auf RTL Sen- 
dungen wie Eine Chance für die Liebe (1987-1991) 
mit Sexualberaterin Erika Berger oder die Erotik- 
Spielshow Tutti Frutti (1990-1993). Auch Zeitschrif- 
ten wie Bravo Girl und Mädchen entstehen, die 
speziell auf eine jugendlich-weibliche Leserschaft 
abzielen und sich unter anderem mit dem Thema 
Sexualität befassen, später auch um Fotografien 
(halb)nackter junger Männer ergänzt. Diese Zeit- 
schriften lassen sich auch als eine Art junge Gegen- 
bewegung zu den etablierten Männermagazinen 
werten, was zum Ausdruck bringt, dass junge 
Frauen durchaus ein Interesse an solchen Inhalten 
haben - in Sachen Sex bestehen zu dieser Zeit laut 
Umfragen noch immer große Unterschiede im 
Grad der sexuellen Aktivität der Geschlechter, gel- 
ten Mädchen bei geschlechtlichen Aktivitäten nach 
wie vor als passiver als die Jungen.3° 

Mitte bzw. Ende der 1990er entwickelt sich vor 
allem das Internet zu einer Informationsquelle, die 
rund um die Uhr erreichbar ist und eine große 
Bandbreite an Informationen zu allen erdenklichen 
Themen liefert. Weil das Medium in jener Zeit noch 
relativ neu ist, existieren noch nicht so viele Ge- 
setze und Regulationen, ist der Jugendschutz noch 
nicht umfänglich gewährleistet. Hier ist mit einem 
Mal eine Fülle an Pornographie erhältlich, zudem 
gibt es Internetforen und Chatrooms, in denen sich 
Gleichgesinnte treffen und sich über ihre Vorlieben 
austauschen. Aufgrund des vergleichsweise anony- 
men Raums können sich auch Nichtszenegänger 
einbringen. So findet eine nachhaltige Vermischung 


von Mainstream und den diversen Subkulturen 
statt, die oftmals eben mit jenen Rollenzuweisun- 
gen von Macht- und Besitzansprüchen spielen, die 
man Ende der 1960er noch bekämpft hatte, und 
zwar indem sie diese teils auf die Spitze treiben, 
teils aber auch invertieren.?' 

Mit dem Siegeszug des Mobiltelefons im neuen 
Jahrtausend, das nicht nur ein Kommunikations- 
mittel ist, sondern immer mehr auch die Funktion 
eines Staussymbols und Unterhaltungsmediums 
übernimmt, spielen vor allem für die jungen Nutzer 
nun auch Handy-Videos für die Wahrnehmung von 
Sexualität eine Rolle: Die Jugendlichen (zum Teil 
auch Kinder unter 14 Jahren) senden sich porno- 
graphische Darstellungen, zu denen es früher kei- 
nen Zugang gegeben hat, etwa von Gruppensex, 
Sex mit Tieren oder Vergewaltigungen, die zum Teil 
nur deswegen begangen werden, um sie später per 
Handy zu versenden und damit prahlen zu kön- 
nen.? Überhaupt dienen diese Filme weniger der 
Lustbefriedigung denn als (männliches) Status- 
symbol innerhalb der Clique; welche Auswirkungen 
das Betrachten aber auf die Psyche und Sexualität 
der jungen Rezipienten hat, ist bislang noch nicht 
ausreichend erforscht.33 Angesichts dieser dras- 
tischen - und strafbaren - Variante der Telefonnut- 
zung wirken die Sexhotlines, die nachts auf vielen 
privaten Fernsehsendern beworben werden, auf 
die meisten Zuschauer eher harmlos-belustigend, 
wenn sie denn überhaupt noch zur Kenntnis ge- 
nommen werden.“ 


Der vorliegende Überblick legt dar, dass sich im 
Vergleich zu den vorigen Jahrhunderten im Laufe 
eines Menschenlebens Mitte bis Ende des 20. Jahr- 
hunderts sehr viel geändert hat, was das allge- 
meine Sittlichkeitsbefinden sowie das öffentliche 
wie private Sexualverhalten angeht. Es hat sich ge- 
zeigt, dass man für die Verschiebung von Tabugren- 
zen nicht einen Faktor allein verantwortlich ma- 
chen kann, sondern mehrere gleichzeitig: Medien, 
Politik, Wissenschaft und Gesellschaft verflechten 
sich zu einem Gewebe, das eine interaktive Einheit 
bildet. 

Die Neudefinierung sexueller Standards, welche 
durch die Wechselwirkungen dieser Aspekte zu- 
stande gekommen sind, hat dazu geführt, dass 
Sexualität im Allgemeinen viel präsenter ist und 
weniger stigmatisieri wird als in früheren Jahrzehn- 
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tin. Dadurch ist ein spielerischeb Umgang möglich, 
der in den Med’en vor allem von mainstreamtaug- 
tichen Popstars wie Madonna oder'%4Robbie Willi- 
ams vermarktungswirUsam verkörpert wird. In Be- 
zug ajf die sexuelle Selbstbestimmung®versucht 
man von staatlicher Sexte her nur noch mit Ein- 
schränkuögen normierend bzw. restriktiv ‚inzuwir- 
ken. Wachsende sexuelle elbstbestimmung ist an- 
erkannt, Oanz konkret sei hier etwa die AAerken- 
nung von Transsexualität o, er die Abschaffung von 
8 175 StWB genannt, seit 2001 gibt es in Deutsch- 
land sogar eine rechtliche Anerkennung eheähn- 
licher homosexueller Beziehungen. Auch 
der Christopher Street Day wird mit ‚lerweile in 
den Nachrichten der°öffentlich-rechtlichen Sender 
as Tagesereignis angesprochen - dine Vermi- 
schung mit dem Mainstr}am hat also Stattgefun- 
den, die Äin Großteil der Bevölkerung nicxt mehr 
für sonderlich verwerfli{h hält. 

War es früher der Mainsdream, der an »devian- 
tem« sexuelÄen Verhalten wie vor- oder außerehe- 
lichem Geschlechtsverkehr und Homosexualität 
Anstoß nahm, sind es heute vor allem Gruppen mit 
anderem kulturellen und/oder religiösen Hinter- 
grund, die sich an diesen Themen zunehmend abar- 
beiten. Dies wiederum führte in der Vergangenheit 
bereits zu Ehrenmorden und anderen Straftaten, 
die primär darauf abzielen, die Jungfräulichkeit der 
weiblichen Gruppenmitglieder zu bewahren oder 
den Verlust derselben zu ahnden — etwas, das vor 
fünfzig Jahren in weiten Teilen der deutschen Be- 
völkerung sicherlich auf ein gewisses Maß an Ver- 
ständnis gestoßen wäre, 


Es ist ein Fakt, dass die physiologische Geschlechts- 
reife immer früher eintritt.35 Die Neugier auf Sexu- 
alität, die in der Pubertät erwächst, wird gewiss 
auch durch mediale Leitbilder entfacht, oft spielen 
jedoch gruppendynamische Entwicklungen inner- 
halb einer Gemeinschaft bzw. Clique eine größere 
Rolle, die ihrerseits jedoch wieder stark von media- 


Anmerkungen 


ı Siehe dazu Johannes Hirschler: Haupt- 
sache warm und unpolitisch: Kino in der 
Wiederaufbauzeit. www.wdr.de/themen/ 
politik/deutschland/wiederaufbau/kino_ 
o1/index.jhtml (26.9.2007); alle nach- 


folgend angeführten Websites wurden 494.php 
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ebenfalls an diesem Tag letztmals 
abgerufen und werden daher nicht mit 
gesondertem Datum versehen.) 

2 Dieses Gesprächsthema wurde 

laut RTL-Website am 26.9.2007 im 
Nachmittagstalk Die Oliver Geißen 
Show behandelt. wwu.rtl.de/tv/tv_98 


len Einflüssen geprägt sind. Hier wird oftmals der 
Eindruck vermittelt, dass Souveränität in allen 
Lebens- und Liebeslagen extrem wichtig ist, um ein 
hohes Ansehen zu genießen. Man will sich in der 
Gruppe nicht blamieren und versucht sich gegen- 
über dem anderen Geschlecht mit besonders tief- 
greifendem »Expertenwissen« hervorzutun — dass 
dieses oft von fragwürdiger Qualität ist, beweist 
die in letzter Zeit gestiegene Anzahl an Teenager- 
schwangerschaften.3® 

Implizit äußert sich in dem Streben nach möglichst 
frühen sowie möglichst vielen und unterschied- 
lichen sexuellen Erfahrungen eine Form von Leis- 
tungsdenken. Es greift ein Perfektionismus um sich, 
der sich auch im Körperkult äußert, dem mittler- 
weile viele Jugendliche folgen und der darauf ab- 
zielt, die sekundären Geschlechtsmerkmale hervor- 
zuheben. Somit stellt sich zwangsläufig die Frage, 
ob Jugendliche heute wirklich freier sind als früher, 
nur weil sie über einen größeren Handlungsfrei- 
raum verfügen. Es gibt allen Anlass zur Vermutung, 
dass sie mehr denn je gefangen sind in den medial 
vermittelten Idealen eines angeblich zeitgemäf3en 
Lebens: So ist es keine Seltenheit mehr, dass Kinder 
schon im Alter von zwölf oder dreizehn Jahren 
mehrere Diäten hinter sich haben, um einen den 
Schönheitsidealen entsprechenden - d.h. schlan- 
ken, athletisch durchtrainierten — Körper zu besit- 
zen.?’ Intime Beziehungen erscheinen in diesem 
Zusammenhang oftmals als Ausdruck von sozialer 
Macht über Gleichaltrige bzw. als Erfüllung eines 
durch Gesellschaft und Medien vermittelten Ideals 
— nämlich des eines erfolgreichen, sportlichen und 
attraktiven Leistungsträgers. Dabei findet aber 
ebenso eine Reduktion des Individuums statt wie in 
den 1950ern, denn auch diese Form der Repression 
schränkt den Einzelnen in seinen Entfaltungs- und 
Ausdrucksmöglichkeiten ein wie die Moralvorstel- 
lungen der Nachkriegszeit - wenn auch der Zwang 
zur Konformität heute eben in einem anderen, zeit- 
gemäfßeren Gewand daherkommt. (®) 


3 Dieses Thema stand laut Internet- 
präsenz des Senders Sat ı am 22.9.2007 
bei der Talkshow Britt - Talk um Eins auf 
dem Programm. www. satı.de/comedy_ 
show/britt/vorschau/ 

4 In diesem Zusammenhang lassen sich 
etwa die Marilyn-Manson-Clips zu Sweet 
Dreams (1995) und Tainted Love (2002) 
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oder das RAMMSTEIN-Video zu Mein Teil 
(2004) anführen. 

5 Aus dem Songtext des Nummer-Eins- 
Hits Heimweh (1956) von Freddy Quinn. 
6 Siehe dazu Franz-Josef Wuermling: 
Familie - Gabe und Aufgabe. In: Paul 
Fillbrandt /Karl Hugo Breuer / Christian 
Jacobs (Hg): Beiträge zur außerschuli- 
schen Erziehung Bd. 2. Köln: Luthe 1963, 
S. 54: »Denn Erhaltung und Schutz von 
Ehe und Familie ist für den Fortbestand 
des Volkes, ihre Bewahrung und Bewäh- 
rung ist für die ganze sittliche Ordnung 
in Staat und Gesellschaft von ausschlag- 
gebender Bedeutung.« 

7 Heinz-Hermann Krüger (Hg): Die Elvis- 
Tolle, die hatte ich mir unauffällig wach- 
sen lassen. Lebensgeschichte und jugend- 
liche Alltagskultur in den fünfziger Jahren. 
Opladen: Leske + Budrich 1985, S. 75. 

8 Ebd., S. 49 und S. 73 f. 

9 Es wurden sogar Bücher veröffentlicht, 
die sich ausschließlich mit der Selbst- 
befriedigung bei Jungen befassen und 
versuchen, den Erziehungsberechtigten 


Tipps zu geben, um selbige zu verhindern. 


Vgl. dazu Alois Gügler: Euer Sohn in der 
Entwicklungskrise. Stuttgart: Klett 1953. 
Siehe auch Heinz-Hermann Krüger 
(Anm. 7), S. 48 f. 

10 Siehe dazu Waltraud Schmitz-Bunse: 
Für Dich, Renate. Dreizehn Kapitel für 
Junge Mädchen. Recklinghausen: Paulus 
1953, 5. 83: »Die körperliche Vereinigung 
ist aber nicht etwas außerhalb, etwas, 
das eigentlich mit der großen Liebe 
nichts zu tun hätte, es ist die Erfüllung 
der ganzen, untrennbaren Liebe. Eine 
nur körperliche Liebe ist ja gar keine!« 
11 Siehe dazu Alois Gügler (Anm. 9), 

5. 53: »Die Selbstbefriedigung als solche 
steht der natürlichen Bestimmung der 
Geschlechtsorgane, leiblicher Ausdruck 
gegengeschlechtlicher Liebe zu sein, 
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Liebe.« 

12 Vgl. Heinz-Hermann Krüger (Anm. 7), 
5. 51,60, 78 f. 

13 Siehe dazu Franz-Josef Wuermeling, 
Außerschulische Erziehung in einer 

freien Welt. In: Paul Fillbrandt /Karl 
Hugo Breuer /Christian Jacobs (Hg): 
Beiträge zur außerschulischen Erziehung 
Bd. 1. Köln: Luthe 1963, S. 157 und Krüger, 
5.60 f. 

14 Siehe Dieter Baacke: Jugend und Ju- 
gendkulturen. Darstellung und Deutung. 
Weinheim: Juventa 1993, S. 45 f. Auch 
der Hula-Hoop-Reifen und die damit ver- 
bundenen kreisenden Beckenbewegun- 
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geschlechtlichen Akt deuten und wurden 
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15 Die Bundesprüfstelle für jugendge- 
fährdende Schriften wurde 1954 ins 
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Kriminalromane im Hard-Boiled-Stil 
und Hefte mit fiktiven Kriegsschilde- 
rungen. Siehe Clara Walthers Interview 
mit Wilfried Schneider. www.planet- 
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Are A-Changin’ von Bob Dylan (1963). 
19 Siehe dazu Chris Tarrant: Rebel Rebel. 
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24 Siehe ebd.: »Während wir diese Ge- 
setzmäßigkeiten des Lebens leichtfertig 
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und Rotchina diese geschichtsbildenden 
Faktoren immer stärker in ihrer Bedeu- 
tung erkannt und bewusst in die ideo- 
logisch politische Planung der Weltrevo- 
lution eingebaut.« 

25 Siehe dazu Jutta Osinski: Einführung 
in die feministische Literaturwissenschaft. 
Berlin: Erich Schmidt 1998, S. 25. 

26 Siehe dazu Erika Thiel: Geschichte 
der Mode. Von den Anfängen bis zur 


Gegenwart. 7. Aufl. Augsburg: Weltbild 
1990, S. 438: »Während die Frauen Leder- 
gürtel und Metallschnallen annektierten, 
trugen die Männer Tücher und lange 
Schals, Hand- und Umhängetaschen, 
und bei jungen Männern wurden Hals- 
und Armbandkettchen beliebt.« 

27 Als Beispiel sei hier das damals von 
Männern gerne getragene offene Hemd 
genannt, das insofern maskulin ist, als es 
die Brustbehaarung hervorhebt, anderer- 
seits aber auch mit femininen Akzenten 
versetzt ist, indem weiche, fließende 
Stoffe verwendet werden oder auffällige 
Farben und Muster. 

28 Aus dem Songtext zu Let's Talk About 
Sex von SALT-N-PEPA (1991). 

29 Vgl. Rainer Kabel / Martina Sönnich- 
sen / Andreas Spanemann: Jugend der 
8oer Jahre. Im Spiegel von Umfragen. 
Berlin: Vistas 1987, 5. 51. 

30 Siehe Bundeszentrale für gesund- 
heitliche Aufklärung: Jugendsexualität. 
Repräsentative Wiederholungsbefragung 
von 14- bis ı7-Jährigen und ihren Eltern. 
Köln: BZgA 2006, 5. 77. Die Studie findet 
sich unter www. sexualaufklaerung.de/ 
index.php?docid=962 

31 Beispiele für ersteres sind Domi- 
nance/Submission-Praktiken oder das 
sogenannte Feeding, bei dem Männer 
die Rolle des Ernährers auf extreme 
Weise umsetzen und korpulente Frauen 
regelrecht mästen, bis sie massiv in 

ihrer Bewegungsfreiheit eingeschränkt 
und auf ihre Hilfe angewiesen sind. Zu 
letzterem sind etwa Adultbabys bzw. 
der Infantilismus zu zählen; hier kleiden 
sich erwachsene Männer wie Säuglinge 
und verhalten sich entsprechend, wäh- 
rend sie von einer Mutterperson umsorgt 
werden. 

32 Siehe dazu Güner Balci und Anna 
Reimann: Verprügelt, vergewaltigt und 
gefilmt. In: Spiegel Online. www. spiegel. 
de/politik/deutschland/o, 1518, 418236, 
oo.htmi 

33 Vgl. auch Wilm Hüffer: Aufklärung 
auf die harte Tour. www. swr.de/ 
nachrichten/-/id=396/nid=396/did = 
2146776/y4v388/index.html 

34 Der Besitz oder die Verbreitung von 
Sex- und Gewaltfilmen durch Minder- 
jährige, per Mobiltelefon oder auf ande- 
rem Wege, verstößt gegen $ 184 StGB. 
35 Siehe dazu BZgA: Jugendsexualität 
(Anm. 30), 5. 72 f. 

36 Vgl. Carola Padberg: Abgebrüht 

und ahnungslos. In: Spiegel Online. 

www. spiegel.de/schulspiegel/ 0,1518, 
404892,00.html 

37 Siehe dazu Udo Pollmer: Eßt endlich 
normal! Das Anti-Diät-Buch. München: 
Piper 2005, 5.63. 
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Sexualität und Mar 


1 


Befreiung ungleich Würde. Sexualität muss drin- 
gend »befreit« werden, immer wieder, und immer 
wieder wie am Anfang. Unterdrückung der Sexua- 
lität ist nämlich einerseits an vielem schuld, an 
körperlicher und geistiger Krankheit, an böser Herr- 
schaft und kranker Gewalt, und andrerseits ist sie 
nichts anderes als eine Maske der sexuellen Macht. 
Auch das sexuelle Verbot ist eine Funktion von 
Interesse. Und ist nicht die Unterdrückung von 
Sexualität ein Aspekt der Unterdrückung von indi- 
vidueller und kollektiver Freiheit, von Selbstbestim- 
mung (oder doch eines »freien Marktes« der Lust), 
ist nicht sexuelle Zensur beinahe stets ein Seiten- 
aspekt politischer Zensur? Ganz davon abgesehen 
sind Menschen und Institution, die gegen Sexua- 


von 


twi Ta [ ch a fi L. 


lität, so oder so, argumentieren und vorgehen, in 
aller Regel extrem unsympathisch. 

Sexuelle Befreiung ist ein Projekt der Moderne, 
und mag die Postmoderne damit auch frivol, äh, 
herumspielen, so stellt sie sie doch nicht prinzipiell 
in Frage. 

Aber so sehr man sich sexuelle Befreiung vorstellen 
kann, nämlich als ein Übertreten der Grenze zwi- 
schen dem Privaten und dem Öffentlichen, so we- 
nig kann man sich »befreite Sexualität« vorstellen. 
Sie befreit sich nämlich, es geht ganz einfach jen- 
seits einer Gegenkultur oder eines Traumes davon 
nicht anders, nur auf einem Markt, also als sexuelle 
Ware einerseits (einschließlich des Subjekts selber 
als sexuelles Angebot, das sich befreit wähnt, weil 
es nicht mehr unbedingt auf den Markt geworfen 
wird, sondern sich selber auf den Markt wirft), und 
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in den Formen der sexuellen Ökonomie anderer- 
seits. 

Gewöhnlich also ist die Geschichte der Befreiung 
der Sexualität eine Abfolge von Euphorie, Hysterie, 
Ernüchterung, Ekel und das Ganze wieder von vorn. 
Gerade haben wir noch mit den BEATLES gesungen 
»Why don't we do it in the road«, da möchten wir 
auch schon kotzen über Werbebilder, Menschen- 
handel und sexuelle Gewalt. Wir haben Sexualität 
in jeder Runde ein wenig »zivilisiert« und ein wenig 
»kapitalisiert«, aber nicht nur die Befreiung ist vor- 
angekommen, sondern auch die Hysterie. 

Der Kapitalismus unserer Tage kann sich zu seinen 
sexuellen Wurzeln bekennen, so wie sich die Sexu- 
alität, machen Sie nur den Fernseher an, freimütig 
zu ihrer Marktläufigkeit bekennt. Vielleicht muss 
das als Diskurs von Sexualität und Kultur schon 
genug sein. 


Bild dir deine Sexualität. Man kann das wahlweise 
als Fortschritt oder Beschleunigung sehen. Auf der 
anderen Seite aber ist die auf dem Markt befreite 
Sexualität ein paradoxer Angriff auf das sexuelle 
Subjekt. Die Lust befreit sich, indem sie zugleich 
enteignet wird. Sexualität muss Bild werden, um 
sich politisch zu befreien, und kann sich nicht poli- 


tisch befreien, weil sie Bild werden muss. So ist ne- 
ben dem Fortschrittsziel »Befreiung der Sexua- 
lität« (oder wenigstens Entspannung des sexuellen 
Diskurses) ein anderes Fortschrittsziel in höchster 
Gefahr: die Würde des Menschen möglichst wenig 
anzutasten. Wie aber sollte Sexualität (oder doch: 
»Zeichen der Sexualität«) befreit werden, ohne die 
Würde des Menschen anzutasten? Sexualität und 
Würde vertragen sich einerseits in den Mythen der 
Liebe oder der »Kunst« von Sexualität, andererseits 
im Prozess der Befreiung. Sexualität verliert ihre 
politische Euphorie, wenn sie nicht unterdrückt 
wird. Sie verwandelt sich in realen oder fiktionalen 
Prostitutionsdruck. Sie ist, was man noch zu ver- 
kaufen hat, wenn man nicht einmal mehr seine Ar- 
beitskraft auf den Markt bringen kann. Sie ist, was 
man noch akkumulieren kann, wenn einem ohne- 
hin schon mehr oder weniger alles gehört. (Und in 
der Mitte herrscht wieder einmal schiere Panik.) 

An die Stelle eines moralischen Codes (oder auch 
einem System solcher Codes, natürlich zueinander 
konfliktreich und verlogen) muss daher nun das 
Ineinander von Projekten des Mainstreaming, des 
Subcodierens (der gute Schwule in der Soap Opera, 
kreative Queerness im Feuilleton, Subkulturen als 
Submärkte) und des Abwehrens treten. Die nackte 
Frau in der BILD-Zeitung ist nicht nur eine sexuelle 
Verkaufsförderung, sondern auch eine allgemeine 
Einigung über den Körper der Frau als das, was 
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»gesund«, »erlaubt« und gar »nützlich« ist. Es ist 
nicht nur Symptom der sexuellen Ökonomie, son- 
dern auch Produktion. Das sexuelle Bild kommt 
nicht mehr aus dem verbotenen Unten, sondern 
aus der Mitte, es schreit nicht vor Lust sondern aus 
der Verzweiflung, nicht genau zu wissen, ob es noch 
Mainstream ist. Das sexuelle Bild drückt im Jahr 
2007 vor allem die Angst des Subjekts aus, so we- 
nig angesehen zu sein, dass man vollkommen allein 
gelassen ist. Auch im Bild wiederholt sich: Schlech- 
ter Sex ist immer noch besser als einsam sein. 


Titten und Kopftücher. Die Dialektik von Befreiung 
und Würde wird heftiger. Die Kopftuchträgerin und 
die barbusige Parkbesucherin, um zwei populäre 
Bilder zu zitieren, verhalten sich also vermutlich 
nicht etwa als Bilder der »Ungleichzeitigkeit« der 
sexuellen Kulturgeschichte, sondern als zwei Seiten 
der selben Münze. Würdelose Befreiung oder un- 
befreite Würde. Das politische Subjekt hinter den 
Bildern ist in jedem Fall »verletzt« und unvollstän- 
dig. Die beiden Bilder müssen einander zugleich 
ausschließen und bedingen, sie träumen einander, 
vielleicht. 


Sperma und Profit. Der Kapitalismus ist ein Abbild 
der Sexualität, einerseits. Alles findet hier schon 
statt: Konkurrenz, Täuschung, Verhandlung und 
Bezahlung. Im Begriff »Werbung« kommt das ein- 
schlägig zusammen. Man kann die Ware als Wer- 
bungsgeschenk, komplett mit einer Beziehung zwi- 
schen Tauschwert und Gebrauchswert, begreifen 
und nicht nur »kaufen« als sexuellen Akt. (Aller- 
dings wissen wir nicht, ob unser Verständnis der 
Sexualität in der Natur eine kapitalistische Projek- 
tion oder unser Verständnis des Kapitalismus eine 
Projektion — unterdrückter? — Sexualität ist.) 

Wenn man den Kapitalismus als »Natur« bezeich- 
nen will, dann kann man das am besten über den 
Umweg der Sexualität. (Wahrscheinlich kann man 
es überhaupt nur so.) Aber das, natürlich, ist seinen 
Vertretern auch wieder nicht recht. Nicht allein, 
weil Kapitalismus nicht nur Abbildung, sondern 
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auch protestantisch-industrielle »Verdrängung« 
ist. Sondern auch, weil er dann seine Lust nicht 
ohne weiteres in Sinn verwandeln kann. Sexualität 
muss unbedingt »vernünftig« werden, unvernünf- 
tige Sexualität ist mehr als gefährlich. Aber ver- 
nünftige Sexualität ist nichts anderes als unter- 
drückte Sexualität, so wie auch eine »bedingte« 
Befreiung (Räume, Abmachungen, Zeiten, Maske- 
raden zum »Austoben«, um den Preis der Rückkehr 
zum Normalen) nur eine besondere Form der Un- 
terdrückung sind. Der Markt ist eine vernünftige 
Organisation der Sexualität; der Markt ist eine se- 
xuelle Organisation der Vernunft. 

Unterdrückung ist nicht das Gegenteil, sondern ein 
Aspekt der Sexualität (so wie Sexualität ein Aspekt 
der Unterdrückung ist). Der Kapitalismus »funktio- 
niert«, weil er eine vernünftige Form der sexuellen 
Befreiung versprechen kann. Sowohl in der Ware als 
auch durch sie. Er »funktioniert« aber zugleich, weil 
er das genaue Gegenteil verspricht, nämlich eine 
sexualisierte Form der Vernunft, in der Produktion 
und im Fetisch. Es scheint so, als gebe es zwar eine 
kapitalistische Form der Sexualität, aber keine »so- 
zialistische Sexualität«; die »Befreiung« ist die 
Rübe vor der Nase des Esels (und wir ahnen, dass 
der Esel schon lange weiß, dass er an der Nase her- 
umgeführt wird). Es gibt, mit anderen Worten, 
keine sexuelle Utopie und keine utopische Sexua- 
lität (weil eine solche nur in vollständiger »Natur« 
oder in vollständiger »Kultur« bestehen könne, und 
damit wäre das einzige wirkliche Spannende und 
Erzählbare futsch, was über individuelle Lust hin- 
ausgeht, nämlich die Begegnung von Natur und 
Kultur in jedem sexuellen Akt). 


Verwechslungskomödien. Nein, Unfug. Unterdrü- 
ckung und Befreiung, Befreiung und Würde machen 
Sexualität überhaupt erst erzählbar. Oder die Ver- 
fehlung. Schön, oder eben: Lustig ist die Sexualität 
in der bürgerlichen Kultur nur als Verwechslungs- 
komödie. Die Verwechslung ist die bürgerliche Form 
der Befreiung. Das Begehren meint jemand anderen 
als der Blick, man küsst immer jemand ganz an- 
deren, der Blick des Begehrens verliert das vor- 
geschriebene Objekt, so beginnt die Erfindung (und 
am Ende, natürlich, wird eine Ordnung wieder her- 
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gestellt, die aber die Verwechslung nicht vollständig 
vergessen hat). Die Sexualität der Verwechslung 
verspricht der sexuellen Ökonomie zu entkommen 
und bildet dabei ihr inneres Fundament. 

Das kapitalistische Mainstreaming des sexuellen 
Bildes macht Verwechslungen eher unwahrschein- 
lich, obwohl das Werbebild gar nichts anderes als 
sexuelle Verwechslung zu suggerieren scheint, 
nicht zuletzt eine Art der sexuellen Selbstver- 
wechslung. Die sexuellen Rollen sind zwar vielfäl- 
tiger geworden, aber in sich eindeutiger. (Aber auch 
da wird das Kopftuch wieder ambivalent, denn 
es schafft, was es verbirgt: Nicht dass es gerade 
das verlorene sexuelle Geheimnis wieder errichten 
könnte, und also das Glück der unschuldigen Neu- 
gier, sondern das doppelt entzogene sexuelle Ob- 
jekt. Die Selbst-Pornographisierung — in abge- 
stuftem Maße, natürlich, das ist eine Frage des Ein- 
kommens und des Herkommens - ist im neuen 
kulturellen Diskurs auch eine Form des Mainstrea- 
ming. Sie signalisiert die Bereitschaft, den eigenen 
Körper dem Markt nicht zu entziehen. Der Heirats- 
markt, der Arbeitsmarkt und der Warenmarkt sind 
so nahe aneinander, dass jemand, der zeigt, dass 
er »nicht auf dem Markt« ist, schon nicht mehr in 
unserer Welt ist.) Ja, wenn es wieder Schleier gäbe, 
dann gäbe es auch wieder Verwechslungen! 


Der Kampf zwischen Bild und Blick. Die Sexualität 
zu medialisieren und die Medien zu sexualisieren 
ist so notwendig wie gefährlich für das System. Ist 
»Aufmerksamkeit« die Ressource des postindus- 
triellen Marktes (Aufmerksamkeit, die gar noch das 
Bedürfnis unterwirft: verhungern vor laufendem 
Fernsehapparat, den sexuellen Menschen verfehlen 
ob des sexuellen Bildes), so muss man mit den 
Wucherungen des sexuellen Bildes rechnen. Man 
kann sich nämlich nur bis zu einem gewissen Grad 
an das sexuelle Bild gewöhnen, wie man sich auch 
nur in gewissem Grade an Gewalt gewöhnen kann: 
Der liberale Mythos von einer visuellen, verbalen 
und codifizierten Inflation, die zu einem großzü- 
gigen Darüberhinwegsehen führte und zu einer in- 
dividuellen Reinvention des Sexuellen, versenkt 
sich in der Praxis medialer Normalität. Die liberale 
Lüge ist, Pornographie sei »langweilig«. Oder die 


Sprache des Kapitalismus sei langweilig. Oder der 
früher oder später blutige Kampf zwischen Befrei- 
ung und Würde sei langweilig. 

Die Entwertung des sexuellen Bildes (auch seine 
Befreiung von Angst und Strafe) führt nicht auto- 
matisch zu seiner Enthysterisierung. Die Spannung 
zwischen Befreiung und Würde bricht allenthalben 
wieder auf, bis schließlich das sexuelle Bild nichts 
anderes mehr sein kann als eben Ausdruck dieser 
Spannung: Ein Kampf zwischen dem Bild und dem 
Blick. 

Die Befreiung des sexuellen Bildes und die Unter- 
drückung des sexuellen Blicks bedingen einander, 
und jedes Zeigen muss auch ein Wegschauen er- 
zeugen (neue Unterdrückung oder wenigstens 
neue Codes). Je mehr gezeigt wird, desto weniger 
darf ich sehen, und je mehr ich sehen kann, desto 
weniger wird gezeigt. Darin eben liegt die Geburt 
des Fetischs als ideales Bild des Kapitalismus. Er 
macht nicht nur den Körper (was er kann, was er 
will, und auch und gerade: was er nicht kann und 
nicht will) zum Fetisch, von der Ware, die all das 
beinhaltet und aufhebt ganz zu schweigen, der 
Kapitalismus macht sogar die Kunst und die Theo- 
rie (zur Sexualität, zum Bild, zur Kunst) zum Fetisch. 
Befreite Sexualität bedeutet daher unter anderem 
einen über die Maßen geregelten sexuellen Diskurs. 
Man darf dies und das, aber man darf auf gar kei- 
nen Fall »falsch von Sexualität denken«. 

Man muss sich den Terrorismus und den Krieg 
dagegen auch als sexuelles Geschehen vorstellen. 
Jedenfalls muss man das versuchen, ohne verrückt 
zu werden. 


Perfidie der sexuellen Reaktion. So also gibt es eine 
»befreite Sexualität«, einen eklatanten Mangel an 
Würde und einen Zwang, »richtig über Sexualität 
zu denken«. Also innerhalb der Diskurse von Öko- 
nomie und Sexualität, Befreiung und Würde, Blick 
und Bild. (Außerhalb, ja, außerhalb, da muss das 
Paradies liegen, wo Sexualität nicht zugleich Spra- 
che und Bedeutung ist; man unterscheidet ja auch 
»guten« und »schlechten« Sex. Sein Sinn ist das 
Gelingen.) Das Ende des sexuellen Bildes im Kapi- 
talismus ist, dass es sich vom Angebot zur Nach- 
frage verwandelt; Sexualität im Neoliberalismus ist 
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ein paradoxer Anbietermarkt mehr, kein Nachfra- 
gemarkt. Es gibt mehr sexuelle Bilder als Blicke; 
wenn Sexualität einmal das war, was geschah, 
wenn niemand zusah (und jedes kleine Zeichen 
darüber hinaus »kostbar« und gefährlich wurde), so 
mag Sexualität in der negativen Science Fiction des 
Neoliberalismus unmöglich oder sinnlos sein, wenn 
niemand zusieht. An die Seite des Prostitutions- 
drucks ist ein Veröffentlichungsdruck getreten. Was 
nicht gezeigt wird, davon muss mindestens endlos 
geschwätzt werden. Nicht wer sich sexuell daneben 
benimmt, wird geächtet, sondern wer sich der 
Veröffentlichung seiner Sexualität widersetzt. Kein 
Wunder also, dass sich die sexuelle Reaktion for- 
mieren kann: Wer nun Unterdrückung im Sinn hat, 
braucht nur eine Insel der Würde anzubieten, und 
es wird genug Menschen geben, die darauf herein- 
fallen, direkt oder indirekt. Wer verspricht, das 
sexuelle Geschwätz zu unterbinden, hat schon eine 
Machtbasis. Kirchen werden zu Zufluchtsorten vor 
dem sexuellen Grundrauschen der kapitalistischen 
Kultur, aber was sie anbieten (und: was sie nur an- 
bieten können!) ist das Umwenden des Fetisch zur 
neuen Maske. 

Das Verbot muss sich radikalisieren; zwischen dem 
verbotenen und dem erlaubten Bild gibt es so gut 
wie keine Grauzone mehr. Befreite Sexualität 
auf dem Markt und durch den Markt berührt das 
sexuelle Verbrechen ebenso unabwendbar wie Ge- 
schäft und Verbrechen ineinander übergehen. Mit 
einem Klick mag man im Internet von der Be- 
liebigkeit zum Verbrechen gelangt sein, und die 
Entspannung im Allgemeinen muss zu einer Panik 
gegenüber dem Gefährlichen führen. Kinderporno- 
graphie hysterisiert den liberalisierten Markt der 
sexuellen Bilder nur einerseits, weil hier so scharf 
die Grenze zum »Bösen« deutlich wird, sondern 
auch, weil sie ein Inneres dieser Liberalisierung 
sichtbar macht, den fröhlich verdrängten oder nach 
Bedarf hysterisierten Anteil von Gewalt und Macht. 
Verboten ist alles, bei dem eindeutig Täter und 
Opfer zu erkennen sind. 

Die sexuelle Reaktion ist nicht Widerpart sondern 
Teil des allgemeinen sexuellen Grundrauschens der 
Macht im Kapitalismus. Sie macht die Ware wieder 
interessant und verdoppelt sie: Zu akkumulieren ist 
sowohl am sexuellen Bild als auch am Verbot. Auch 
die Abwesenheit eines sexuellen Bildes muss be- 
zahlt werden (meistens mit Geld, manchmal aber 
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auch mit dem Leben), und sie ist somit Teil des- 
Tauschverhältnisses zwischen Sexualität und Kapi- 
tal: Was dem Markt der sexuellen Zeichen entzo- 
gen wird, muss anderweitig finanziert werden. 
Wenn die Menschen gut wären, bräuchten Frauen 
keine Schleier tragen. So spricht das Kopftuch von 
der Verdammnis und der Schuld, wie der nackte 
Busen ja von einem gewissen Vertrauen zu spre- 
chen schien, es bei seinen Mitmenschen nicht 
automatisch mit sexuellen Bestien zu tun zu ha- 
ben. Jedes sexuelle Bekenntnis also enthält sein 
eigenes Gegenteil, hebt sich auf: Wenn es meint, 
was es sagt, ist es falsch, wenn es nicht meint, was 
es sagt, ist es erst recht falsch. Die Befreiung müss- 
te an die Würde, und die Würde an die Befreiung 
glauben. 


Bildermacht & Zeigefreude. Dass es einen »Zwang« 
zur Sexualisierung gibt, fällt nicht nur den so- 
genannten Konservativen auf. Sexualisierung ist ein 
mediales Projekt, das Aufmerksamkeit nicht nur in 
der atavistischen Form erzeugt (man kann nicht 
wegsehen, nicht weghören, ohne wiederum »Un- 
terdrückung« zu denken), sondern auch in der Form 
der endlosen Verhandlung. Der gutmeinende Linke 
mag annehmen, dass wir durch Sexualität vom 
Eigentlichen der Politik abgelenkt werden sollen 
(so wie die meisten Subkulturen, die einen sozialen 
Impuls aufwiesen, sich in ihren sexuellen Codes 
verlieren und jede Ghetto-Kunst und -Politik am 
Ende doch nur Droge und Pornographie werde). 
Wahrscheinlicher ist, dass der sexuelle Kern der 
Politik noch allemal durchschmilzt und selbst noch 
die ungerechte Verteilung von Nahrungsmitteln 
auf der Welt ihre Ursachen in sexuellen Diskursen 
hat. Ein sexuelles Zeichen in Frankfurt am Main ist 
mit einem verhungernden Kind nicht nur durch die 
obszöne Verkettung der Ware verbunden, sondern 
auch durch die Konstruktion der Grenze zwischen 
den »Zivilisationen« und den »Barbaren«, die wan- 
dernde Grenze zu den nackten Wilden. 

In der Geschichte der Zivilisation ist die Dialektik 
von Verhüllen und Nacktheit unter anderem gewiss 
auch ein Impuls, Strukturen der Gewalt zu bilden 
und in bestimmten Strukturen auch zu humanisie- 
ren. Das Nackte ist das Begehrte oder Unterwor- 
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fene, das Bekleidete das Entzogene, Begehrende 
und Mächtige, so einfach scheint das manchmal. 
(Das Bild des bekleideten Mannes und der nackten 
Frau, zum Beispiel, ist nolens volens auch eine 
Metapher auf den Diskurs von Macht und Sexua- 
lität, so kunstvoll und bukolisch es sich geben 
mag.) Dabei setzt die Semiologie der Kleidung auch 
die Dialektik von Körper und Seele fort, indem sie 
auch die Bekleidung der Seele symbolisiert: Auch 
die »nackte Seele« ist ein Bild von Unterwerfung 
und Macht (und bedarf der Verhüllung). Der ver- 
hüllte Körper und als Ableitung das Verbot der 
Abbildung von Sexualität, hat in dieser Entwicklung 
immer zugleich einen Aspekt der Unterdrückung 
und einen der sozialen Würde. 


Nackte Wilde. So war es einst eine zweifellos fort- 
schrittliche Idee, im Diskurs der Macht den Körper 
gegen die Phantasien zu schützen. Er musste des- 
wegen, zum Beispiel, verhüllt werden, er musste 
seine Würde bewahren, indem er seine Begabung 
zur Lust dem jeweiligen Phantasieproduzenten ent- 
zog. Umgekehrt ist der »proletarische«, »barba- 
rische« nackte Körper stets eine Provokation jeder 
Form bürgerlicher Herrschaft; von Till Eulenspie- 
gel, der den Autoritäten den Hintern zeigt, bis 
zu den Studentinnen, die ausgerechnet Theodor 
W. Adorno durch das Entblößen ihrer Brüste von 
der Kanzel jagten, scheint der sexuelle Körper zu- 
gleich Opfer der Macht und Ausdruck der Revolte 
gegen sie. Die Sehnsucht des Kolonialisten nach der 
nackten Wilden ist ein nur auf den ersten Blick 
so vollkommen eindeutiges Bild der Verknüpfung 
der Diskurse von Macht und Sexualität in der patri- 
archalischen Meta-Gesellschaft. Es verwirrt indes 
diesen Kolonialisten und seine Gesellschaft weit 
mehr als es seine triumphale Inszenierung glauben 
machen möchte, denn es drückt auch die Wider- 
Sprüche seiner eigenen Gesellschaft aus. Er will den 
Wilden (und noch mehr: die Wilde) nackt, und er 
fürchtet sich vor ihrer Nacktheit. Der Held unserer 
Träume ist einer, der sich zwischen der bekleideten, 
zivilisierten, entsexualisierten und der (halb-)nack- 
ten, barbarischen erotischen Frau nicht entschei- 
den kann (wie der Cowboy im Western), und die 
Heldin unserer Träume ist eine, die sich zwischen 


dem bekleideten, bürgerlichen, entsexualisierten 
und dem (halb-)nackten, barbarischen, erotischen 
Mann nicht entscheiden kann. Madonna und Hure, 
Familienvater und Verführer, dazwischen kann sich 
das Bild des anderen Körpers nur pornographisie- 
ren. Denn die Kultur des globalen Marktes hat den 
Kolonialismus keineswegs überwunden, sie hat ihn 
nur »gefressen«. 

Das ganze Problem ergibt sich also nur aus einer 
dynamischen Gesellschaft und ihrer Geschichte, in 
der es Bekleidete und Nackte, reine Objekte der 
Begierde und reine Machthaber des Blickes, vieles 
aber auch dazwischen gibt. Eine Gesellschaft mit 
einer rigiden Kleiderordnung kennt dieses Problem 
so wenig wie eine Gesellschaft der Nackten. (Der 
FKK-Strand lebt von der Phantasie, dass sich der 
Körper als Bild befreien kann, weil es den Blick hier 
nicht geben soll, der in der »normalen« Gesell- 
schaft ihn gefährdet; die Politik der sexuellen Be- 
freiung aber lag gerade in der Strategie der Ver- 
mischung: Der Nackte Wilde muss im Zentrum der 
bekleideten Macht losgelassen werden.) In der 
post-demokratischen, post-fordistischen und post- 
bürgerlichen Gesellschaft, in der wir leben, und für 
die wir nur wenig Erklärungsmodelle haben, ist die 
komplizierte Dialektik zwischen dem Bekleideten 
und dem Nackten medialisiert; der Krieg zwischen 
dem sexuellen Körper und der gesellschaftlichen 
Macht ist in einen Krieg der Bilder gespiegelt: 
Das Medium produziert ein neues Proletariat der 
öffentlichen Entblößungen. Unsere Skandale fin- 
den nicht in der Nachbarschaft, sondern im Sonn- 
abendprogramm des Fernsehens ihre Verhandlung. 
Die Bildermaschinen produzieren die neueste Va- 
riante des »nackten Wilden«. Genauer gesagt, ein 
doppeltes Bild davon: Die nackte Wilde ist gespal- 
ten in die barbusige Frau im Park und in die Kopf- 
tuchträgerin. Der nackte Wilde ist gespalten ins 
Pimp-Hiphop-Unterhosenmodel-Boygroup-Soap- 
Opera-Sexobjekt und in den Terroristen. Beide sind 
zugleich Bilder der Rebellion und der Unterwer- 
fung. Der sexuelle Kolonialismus wendet sich 
(auch) nach innen. 


Vielleicht sollten wir noch über die Liebe sprechen. 
Aber das würde jetzt zu weit führen. 6) 
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Dagmar Brunow. Im Bett mit 
Marcuse. Sexualitätsdiskurse in 
der radikalen Linken. Im Gespräch 
mit Massimo Perinelli. 


DB: » Anlass und Anstoß unseres Gesprächs ist 
ein Artikel von dir zum Sexualitätsdiskurs in der 
radikalen Linken nach 1968.' Du untersuchst dabei, 
wie in der Zeitschrift agit 883 über Sexualität ge- 
schrieben, gedacht, theoretisiert und annonciert 
wurde. Man sollte vielleicht kurz erklären, dass 
die agit 883, die zwischen 1969-1972 in Westberlin 
produziert wurde, für die radikale Linke in der Bun- 
desrepublik ein maßgebliches, den Diskurs bestim- 
mendes Medium war. Wie wurde Sexualität damals 
im Blatt verhandelt und was ist daran aus heutiger 
Sicht bemerkenswert? 


MP: « Dazu muss ich zunächst meine eigene 
Position skizzieren, als jemand, der in den späten 
1980er-Jahren, vor allem aber in den 1990er-Jahren 
politisch in der sogenannten undogmatischen 
linksradikalen Szene aktiv war. Aus dieser Perspek- 
tive erstaunt an der agit 883 und anderen linken 
Zeitungen von damals vor allem der Umstand, dass 
Sexualität überhaupt Thema war. Und zwar nicht 
irgendein Thema, sondern eines, das revolutionäres 
Potential besaß. Und es ging auch nicht so sehr um 
das Konzept Sexualität, sondern um Sex, Geilheit 
und um Ficken. Das heißt, es ging um Alltagsprakti- 
kenen, in denen nicht weniger als die Befreiung von 
den gesellschaftlichen Zwängen verhandelt wurde. 
Diese Idee, dass Sex etwas mit politischer Befrei- 
ung zu tun haben könnte, dass die Leute damals zu 
dem Thema Lesegruppen bildeten, über Sex laut 
nachdachten und Dinge ausprobierten, ist aus heu- 
tiger Sicht erstaunlich. In der agit 883 kamen dabei 
alle möglichen Positionen zu Wort, von denen die 
lautesten zugleich auch die sexistischsten waren. 
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Mein Beitrag für das agit-Lesebuch wollte jedoch 
nicht das linke Klischee aus den 1990ern über die 
sogenannte sexuelle Revolution der 68er bestä- 
tigen, wonach es sich damals schlicht um eine 
schnöde Männer-Porno-Phantasie handelte. Denn 
diese Perspektive hätte wiederholt, was schon da- 
mals das Bestreben vieler Ober-Genossen war, 
nämlich die leiseren, aber interessanteren Stim- 
men, wie z.B. die Protokolle der Sexpol-Gruppen 
oder die Debatten von Kommunen jenseits der Kı, 
zum Schweigen zu bringen. Also suchte ich neben 
den kruden Cartoons und peinlichen Witzen nach 
anderen Beiträgen zu dem Zusammenhang von Se- 
xualität, Herrschaft und Befreiung und fand diese 
auch haufenweise in weniger plakativen Artikeln 
und Annoncen. Diese verschütt gegangenen Dis- 
kurse sollte mein Beitrag freilegen — gerade auch 
im Hinblick auf die heutige Verfasstheit einer 
Szene, die politisch dem Sex völlig hilflos und ver- 
achtend gegenübersteht. 


>» An dieser Stelle sollte man vielleicht kurz 
darauf hinweisen, dass eine Diskursanalyse nicht 
untersucht, welche Meinungen und Auffassungen 
über Sexualität so herumschwirren. Sicherlich sind 
auch die Äußerungen in der agit 883 damals nicht 
überall auf Zustimmung gestoßen. Ist es daher 
eigentlich sinnvoll, sich in der (linken) Geschichts- 
schreibung auf die Diskursanalyse zu verlassen? 
Die Gefahr ist ja in diesem Fall, dass marginalisierte 
Positionen, die damals wie heute weggemackert 
wurden (ich denke da an feministische oder queere, 
ganz zu schweigen von migrantischen) in der Ge- 
schichtsschreibung erneut unter den Tisch fallen. 
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< Man sollte sich sowieso auf keine Geschichts- 
schreibung verlassen. Interessant an der Ge- 
schichtsschreibung über 68 und der sexuellen 
Revolution ist die Übereinstimmung von herr- 
schender und linker Legende, wonach die sexuelle 
Befreiung eine kleine bescheuerte Orgie in den 
Volksbetten der Kommunen war; lüstern für die 
voyeuristische bürgerliche Presse, widerlich für die 
kreuzbraven Linksradikalen. Ebenso einig ist man 
sich darüber, dass die antiautoritäre Kinderladen- 
bewegung, die aufs engste mit dem Konzept einer 
sexuellen Befreiung verknüpft war, nur darauf aus 
war, den Kindern eine erwachsene Sexualität aufzu- 
drücken. Eine Diskursanalyse hat meiner Meinung 
nach da schon die Aufgabe, den lauten Mackerdis- 
kurs, wie du ihn genannt hast, auseinanderzuneh- 
men und die marginalisierten Stimmen zum Spre- 
chen zu bringen. Sie kann außerdem den histori- 
schen Diskurs über die damalige Zeit mit ins Visier 
nehmen. Wichtig ist dafür, möglichst viele Quellen 
zu untersuchen. Hätte ich mir ausschließlich die 
agit 883 angeschaut, wäre es schwer gewesen, Zu- 
sammenhänge zu erkennen. Gerade die Fokussie- 
rung der agit 883 auf die Militanz und den ent- 
stehenden bewaffneten Kampf im Übergang zu 
den 1970er-Jahren — die Gründungserklärung der 
RAF war exklusiv für die agit 883 bestimmt - über- 
lagert mit ihrem Getöse die zahlreichen Ansätze, 
Sexualität zu thematisieren. Die verächtliche Hal- 
tung der Militanten gegenüber diesen weichen 
Themen dominierte die Zeitung am Ende ihres 
vierjährigen Bestehens. Dieser scheinbar radikale 
Sound, der vom Schweinesystem tönt und von sich 
selber schweigt, kommt einem hingegen aus den 


1980ern und 1990ern sehr vertraut vor. Ich glaube, 
der Bruch mit der positiven Affirmation von Sex als 
herrschaftskritisches Feld fand genau zu diesem 
Zeitpunkt statt. So richtig ist das aber noch nicht 
erforscht worden. Dagmar Herzogs Buch Sex after 
Fascism versucht sich dieser Frage sehr brillant zu 
nähern, aber die sexualfeindliche Rigorosität der 
späteren Linken speziell in Deutschland ist auch ihr 
weitgehend ein Rätsel geblieben. 


» Nun könnte man ja schnell den Eindruck ge- 
winnen, nach 1968 handele der Sexualitätsdiskurs 
von Befreiung, während er später, beispielsweise in 
den 1980ern in autonomen Veröffentlichungen von 
Sexismusdebatten überlagert wurde. Vor meinen 
Augen erscheint das Bild eines fabelhaften Hedo- 
nismus einerseits und einer spaßfreien dogma- 
tischen Sexismusdiskussion, bei der sämtliche 
Lust unterdrückt wurde. Wie ließe sich — auch hier 
eine Frage an die Geschichtsschreibung - ein solch 
dichotomes Bild vermeiden? Oder womöglich 
nicht? Wenn ich an die Zeck denke, die Zeitschrift 
der Roten Flora in Hamburg, kann ich mich an kei- 
nen Artikel erinnern, in dem lustvoll über Sexualität 
geschrieben wurde. Körper und Sex erscheinen seit 
den 198oern in linksradikalen Kreisen als vermintes 
Gelände. Entweder wurde geschwiegen oder es gab 
tölpelhafte, pubertäre, dumme Provokationen, die 
dann wieder Anlass für Sexismus-Debatten gaben, 
die allerdings selten etwas anderes als eine Opfer- 
Perspektive erlaubten. Da erscheint die Phase nach 
1968 so ungleich spannender, doch kann man sich 
andererseits auch fragen, für wen die Jungsperspek- 
tive in der agit 883 lustvoll war. 
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« Ich wage nicht zu behaupten, dass der Sex in 
der Linken 1968 besser war als 1994. Überhaupt 
kann man gar nichts über linken Sex — wenn es so 
was überhaupt gibt - in den 1990ern sagen. Dort 
war er einfach tabuisiert und ins Private verdrängt. 
Öffentlich wurde nur über Sexismus geredet. Para- 
doxerweise wurde dies mit dem Slogan getan, das 
Private sei politisch. Aber nur die Gewalt in der 
Sexualität war politisch, alles Schöne — und ich 
hoffe, dass es bei den Genossen und Genossinnen 
auch schöne Aspekte unter der Bettdecke gab - war 
absolut off topic, also strikt privat. Und wie du 
sagst, jeder Versuch an Praktiken anzuschließen, 
wie etwa die Sondernummer »SEXualmoralischer 
Verdrängungszusammenhang« der Arranca (8/96), 
führten zu wütenden Zensur- und Boykottaufrufen. 
Du sprichst die Zeck an und hast Recht. Ich war sel- 
ber damals in der Roten Flora aktiv, nahm zwangs- 
läufig freiwillig am Männerplenum teil und hatte 
daneben eine weitere antipatriarchale Männer- 
gruppe. Im Grunde ging es dort aber nur um diverse 
Sexismusskandale und um ein Abklopfen eigener 
Gewaltanteile im sexuellen Bereich. Ich will das gar 
nicht dissen, viele waren ernsthaft bemüht, über die 
Bekämpfung ihrer sexistischen Begehrensformen — 
also quasi ex negativo — zu einer harmonischeren 
Beziehung mit ihrem Partner oder ihrer Partnerin zu 
kommen. Dennoch war es meist ein Selbstgeißeln 
in einem Klima ständiger Angst und Denunziation. 
Ich denke aber, dass die Debatten gerade in Ham- 
burg absurde Dimensionen annahmen und dafür 
sorgten, dass Mitte der 1990er weite Teile der Szene 
auseinanderbrachen. Lustig wars auf jeden Fall 
nicht. Vielleicht ist das der größte Unterschied zu 
68. Denn Sexualität ist in der agit 883 durchaus 
lustig, also lustbetont, albern, witzig. Selbst in den 
Kritiken an den Szenemackern ist dieser lustvolle 
Bezug zum Sex noch rauszulesen. Ein wichtiges be- 
freiendes Moment beim Sex war auch seine Un- 
verträglichkeit mit jeder Form der Arbeit. Rum- 
vögeln statt arbeiten zu gehen war gleichsam für 
den Spießer wie auch für den Berufsrevoluzzer eine 
gezielte Provokation. Herbert Marcuses Idee der 
nicht repressiven Entsublimierung, also den Trieb 
auszuleben statt Kulturleistungen zu vollbringen, 
schuf eine Verweigerungshaltung, die die bundes- 
republikanischen Verhältnisse wirklich zum Tanzen 
brachte. Demgegenüber ist die in der heutigen Lin- 
ken beliebte, aber völlig verkürzte Lektüre von 
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Foucault, wonach das Reden über Sex ein Diskurs 
der Macht sei und Befreiung sowieso nicht möglich, 
da es kein Außen des Diskurses gäbe, eine echt 
traurige Angelegenheit. 


>» Doch zurück zum Versuch einer linken Ge- 
schichtsschreibung: Wie kann man darin feminis- 
tischen, queeren bzw. migrantischen Positionen 
gerecht werden? Ich denke da zum Beispiel an 
die Versuche von kanak attak, den Stellenwert von 
Migrantinnen bei Arbeitskämpfen herauszuarbei- 
ten. Dabei geht es darum, subalternen Positionen 
eine Stimme zu geben (die bestenfalls auch gehört 
wird). Was aber macht man, wenn es aufgrund der 
Marginalisierung keine bzw. kaum veröffentlichte 
Quellen gibt? Sollte man also schleunigst im Sinne 
einer oral history Interviews mit AktivistiInnen auf- 
zeichnen? Sicherlich ist auch dies nicht ganz un- 
problematisch, oder? 


« Die Existenz und die Kämpfe von MigrantInnen 
in der BRD hatten fundamentale Auswirkungen, 
die bis heute nur unzureichend verstanden sind. 
Die Effekte von Kämpfen sind interessant, nicht ob 
ihre Positionen publiziert sind. Deine Frage geht 
von einer bürgerlichen, deutschen Perspektive aus, 
für die von Bedeutung ist, was es in den Spiegel 
schafft. Drehst du die Perspektive um, spielt das 
überhaupt keine Rolle mehr. Wichtig sind die Stra- 
tegien, mit denen Rassismus und Schikane unter- 
laufen, ausgetrickst oder umgangen werden, nicht 
der Dialog mit der Mehrheitsgesellschaft. Es geht 
dann lediglich darum, selber nicht die Kommunika- 
tion zueinander zu verlieren. Als wir mit kanak attak 
2001 zwei Tage lang in der Berliner Volksbühne 
Geschichten von migrantischen Kämpfen auf der 
Bühne und in zahlreichen Veranstaltungen erzähl- 
ten, wollten wir selber verstehen, was die Gene- 
ration unserer Eltern gemacht hatte. Mit dem Bild 
in unseren Köpfen von den brav arbeitenden und 
nie aufmuckenden GastarbeiterInnen wollten wir 
aufräumen, denn genau das Gegenteil war in den 
1950ern, 1960ern oder 1970ern der Fall. Das war 
neu und sehr bewegend für viele der Migrantinnen 
der zweiten und dritten Generation im Publikum. 
Übrigens waren auch viele Leute aus der nichtmi- 
grantischen queeren Szene dort, was uns zunächst 
verwunderte. Inzwischen ist klar, dass unsere Ge- 
schichtspolitik, die nicht identitär, sondern operais- 
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tisch ausgerichtet ist, die Verbindungslinie zu ei- 
nem queeren Denken ist. Wir wollten uns mit den 
Kämpfen der Vergangenheit verbinden, von ihnen 
lernen und auch verstehen, dass Veränderungen 
nicht über Appell und Aufklärung, sondern über die 
Erringung von Rechten, also über eine Verschie- 
bung der Kräfteverhältnisse geschehen. Wir hatten 
keine Message an die Mehrheitsgesellschaft, son- 
dern wollten uns mit MigrantInnen und Deutschen, 
die deren Perspektive einnehmen wollten, unter- 
halten. Aber du hast Recht: Quellen zu retten ist 
ein wichtiger Teil jeder Geschichtspolitik. Mit kanak 
attak sind wir über ein Jahr in Archive gegangen 
und haben uns mit unzähligen Leuten getroffen 
und deren Geschichten gesammelt. Das Buch zur 
agit 883 und meinen Beitrag da drin habe ich in 
einem ähnlichen Impuls verstanden. Kein Mensch 
kennt die agit 883 und noch viel weniger deren 
Texte zu Sexualität. Deswegen sind die Zielgruppe 
des Buches Leute, die an der Revolte interessiert 
sind und nicht Leute wie z.B. der 68er-Historiker 
Wolfgang Kraushaar oder das deutsche Feuilleton, 
die sowieso von Berufswegen eine antilinke Herr- 
schaftsgeschichte betreiben. Es geht dabei aber 
nicht darum, ein identitäres Wir zu schaffen, son- 
dern darum, historische Kämpfe als Motor der Ge- 
schichte zu begreifen und diese Perspektive ein- 
nehmen zu können. Deshalb war es mir wichtig, an 
diese fast gekappten Diskursfäden anzuknüpfen, 
um aus ihnen zu lernen. 


> _ Wie verortest du dich selbst in diesen Diskus- 
sionen? Inwieweit reflektierst du dabei deinen 
Standpunkt als heterosexueller Mann, aus dessen 
Perspektive Sexismusdebatten leicht diesen Touch 
von »nun entspannt euch mal!« haben können? 
Auch aus feministischer übrigens ... Meine Frage 
zielt darauf ab, dass Leute, die in den 1980ern diese 
Sexismus-Debatten aufgebracht haben, sicherlich 
über diese Frage völlig konträr denken und deine 
Schlussfolgerungen unter Garantie überhaupt nicht 
teilen werden. Inwieweit sind deine Erkenntnisse 
trotzdem relevant und können zu einer kritischen 
Auseinandersetzung mit der Geschichte der Linken 
in der BRD anregen? 


< Die Leute aus den 198oern ... Ich hatte fest 
damit gerechnet, dass es auf den Veranstaltungen 
zum Buch agit 883, an denen ich teilgenommen 


hatte, heftigen Protest zu dem Versuch geben 
würde, Sexualität als Thema auch für die heutige 
Debatte einzufordern. Doch niemand sagte was 
dazu! Was in den 1990ern noch zu einem sicheren 
Skandal geführt hätte, wurde heute durch- bzw. 
abgewunken. Ich glaube, die Leute aus den Acht- 
zigern sind froh, heute nicht mehr über diese De- 
batten reden oder ihre Verantwortung für ihr 
damaliges Handeln übernehmen zu müssen. Diese 
Geschichtslosigkeit und Feigheit hat mich wirklich 
frustriert. Denen hätte eine heiter-zynische Rück- 
schau auf die merkwürdigen Sexeskapaden sicher- 
lich besser gefallen. Das war mir in der Tat zu ent- 
spannt. Niemand soll sich locker machen, im Ge- 
genteil! Sexualität als emanzipatorisches Feld ernst 
zu nehmen und zu debattieren war 68 fundamental 
und könnte es auch heute sein. Die Angst vor dem 
Sex ist die Angst vor seinem Missbrauch. Beim 
Hamburger Grenzcamp 2002, wo versucht wurde, 
die Arbeitsgruppe Sexualität zu verhindern und sie 
schließlich »in die Schatten der Zelte« verbannt 
wurde, war diese Angst, den eigenen radikalen Ha- 
bitus im lauwarmen Sumpf der Sexualität versinken 
zu sehen, überdeutlich spürbar. Für mich ist es ein 
Zeichen, mit Widersprüchen nicht offensiv umge- 
hen zu können und sich lieber hinter seiner eigenen 
kleinen Ordnung zu verschanzen: klassisch reaktio- 
när. Der Ansatz, Sexualität als politisches Feld zu 
setzen, hat nichts mit Entspannung zu tun, sondern 
eher mit viel Stammeln und Stottern. Ein präziserer 
Blick auf 68 könnte da helfen. Es wäre weder ein 
Schulterschluss mit den Mackern aus der dama- 
ligen Kommune ı, noch mit der gegenwärtigen 
Sexualisierung und Optimierung aller Lebensberei- 
che, wie sie in den Medien lautstark verkündet wird, 
sondern eine affirmative Praxis, die dem genitalen 
Geprotze die Erotik der Partialtriebe entgegenzu- 
setzen im Stande wäre. Denn genau dieser Wider- 
spruch markierte die sexualpolitische Konfliktlinie 
von 68 und wäre heute aktueller denn je. Und das 
ist für Heteros, zu denen du mich scheinbar zählst, 
genauso aufregend wie für schwule, lesbische und 
queere Begehrensformen, weil es das Potential be- 
sitzt, diese Kategorien aufzulösen. © 


ı Massimo Perinelli: »Lust, Gewalt, Befreiung. Sexualitäts- 
diskurse.« In: agit 883. Bewegung, Revolte, Underground 

in Westberlin 1969-1972. Hg. rotaprint 25. Berlin/Hamburg: 
Assoziation A 2006 
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nöl. Knoten und Jogginghosen. 
Besuch bei einem Japanbondage- 
Workshop. 


\ 
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Mit einer Freundin steige ich die Treppen eines 
Neuköllner Altbaus hinauf. Natürlich der oberste 
Stock. Meine Lunge flimmert und ich bin aufgeregt. 
Meine Freundin kennt sich ja schon aus, wirkt zu- 
mindest sehr ruhig. Weil ich unsere Ruhe nicht er- 
trage, fange ich an, über das Wetter zu reden. 

»Das Wetter ist irgendwie zwischen »Wo ist der 
Strand% und »Gleich landet die Atombombe«.« 

» Hmmmmmmmm.« 

Wir klingeln, die Tür wird geöffnet und ich erschre- 
cke. Ein Mann, der uns mit seinem Überbiss an- 
grinst. Weiße, unförmige Haare, eine viel zu große 
Öko-Brille und dieser Körper, der keine Spannung 
besitzt, in einem riesigen, blutrotmarmorierten T- 
Shirt und einer möglichst kleinbedruckten dünnen 
Trainingshose. Die Bodybuilder so gerne tragen. 
Wir stehen in einem langen Flur. Links, in der Kü- 
che sitzen anscheinend die Eltern mit der Lebens- 
gefährtin, kurze Hallo-Gesten werden hin- und her- 
geworfen. 

Wir werden gebeten, durchzugehen und setzen uns 
in einem großen Raum voller Kartons, Schränken 
und Ecken der Sammelleidenschaft auf eine der 
beiden Matratzen. Unmengen von Büchern und 
Dia-Aufbewahrungsmöglichkeiten. An einem der 
Spiegelschränke hängt ein ziemlich massiver, 
schwarzer Ganzkörpertaucheranzug. 

Während wir uns an eine eingerollte Bettdecke 
mit Kinderbettzeugmotiven lehnen und versuchen, 
entspannt zu wirken, stellt man sich mit Namen 
vor. Kekse und Säfte werden gereicht. Sehr gezwun- 
gen ungezwungen. 

Japanbondage-Workshop Teil 2. Den ersten haben 
wir verpasst und jetzt sitzen wir hier mit einem 
jungen Paar, das wirkt, als würde es während der 
Kommunion in der Kirche in der ersten Reihe ste- 
hen und sich die Hostie selig auf die rausgestreckte 
Zunge legen lassen. Beide tragen diese Brillen- 
gestelle, die durch einen dünnen Draht möglichst 
unauffällig wirken sollen, aber dem durch die Ver- 
schnörkelungen gehörig entgegenwirken. Der Typ 
hat lange, zusammengebundene, blonde Haare 
und auf Brusthöhe schmückt sein Hemd eine 
Hawaiimotivbordüre. Seine Freundin wirkt wie ein 
Mensch, den man auf der Straße nicht wahrnimmt 
und sonst wo wahrscheinlich auch nicht. Sie fängt 
bei jeder Äußerung an, unterdrückt zu kichern. Als 
wir uns beginnen auszuziehen, um Jogginghosen 
anzuziehen, zwängt sich der Christ verschämt ans 


offene Fenster und dreht sich erst wieder um, als 
der Workshopleiter ihn dazu auffordert. 

Bis hierhin hatte ich mir das schon ganz anders vor- 
gestellt. Ich hatte dieses Bild von einem sachlichen, 
entweder leicht im SM-Stil schwarz eingerichteten 
oder einem minimalistischen Trainingsraum für 
jegliche Kampfsportarten vor Augen. Und mehrere 
gutaussehende, für mich sexuell attraktive Men- 
schen. Im Nachhinein muss ich über mich selber 
lachen. Mich auslachen. Wie ich mir noch zu Hause 
über mein Outfit Gedanken gemacht habe, um pas- 
send angezogen zu sein. Für einen Bondage-Work- 
shop. Ich finde, ich bin es: mit einem schwarzen 
T-Shirt mit goldener Hardcorebandaufschrift und 
einer braunen, finnischen Designerjogginghose. 
jetzt sitze ich hier mit diesem Christenpaar und 
diesem Workshopleiter, dem genauso gut die Spu- 
cke aus den Mundwinkeln laufen könnte, während 
er spricht. Tut sie aber nicht, als er anfängt, die 
Geschichte von Bondage und Sicherheitsregeln zu 
erläutern. Ich stopfe mir Schokocookies in den 
Mund. Zwischendurch beugt er seinen Hals zur 
Seite und fängt an, sich hektisch zu kratzen. Er 
beginnt bereits, kleine sexuelle Vorlieben in den 
Vortrag einzubauen. Er ist einer dieser Menschen, 
die schlechte Witze runterleiern und danach eine 
Pause lassen, damit man darüber lachen kann oder 
anderweitig seine Aufmerksamkeit an sie ver- 
schwendet. Das Christenpaar lacht und kichert. 
Zwischendrin frage ich, ob er bitte die Hardcore- 
technomusik aus dem anderen Zimmer ausschal- 
ten könne. Doch er sorgt nicht für Hintergrundruhe, 
sondern wechselt die Musik, jetzt wird der Vortrag 
von esoterischen Klangwellen begleitet. Ich bin mir 
unsicher, ob das besser ist. Zumindest unstressiger. 
Wir werden gefragt, oder vielmehr wird davon aus- 
gegangen, dass wir uns alle schon wild, aber un- 
beholfen in irgendwelchen SM-Spielen gefesselt 
haben. Die anderen wahrscheinlich schon, aber ich 
habe bisher nur die Wollschalvarianten im eigenen 
Schlafzimmer fabriziert. Alle nicken und ich sage 
möglichst selbstbewusst: »Nein.« 

Let's go. Die Christin wird als erstes Darstel- 
lungsobjekt ausgewählt. Wir bekommen die ersten 
grundlegenden Knoten gezeigt. Dieses Gekicher 
macht mich wirklich sauer. Ohne mich zu fragen, 
werden meine Handknöchel für die zweite Dar- 
bietung genommen und ich bin mir sicher, dass der 
Typ auf mich steht. Er fesselt mich und ich sitze da, 
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auf dieser Kindermatratze. Dann eröffnet er seine 
Sex-SM-Phantasien mit diesem süffigen Grinsen 
und zerrt so an dem übrig gebliebenen Seil, dass 
ich aufstehen muss. Er schmeißt es durch eine An- 
bringung in der Decke, so etwas wie einen Fla- 
schenzug, und zieht und zieht. Ich muss inzwischen 
meine Arme in die Höhe strecken, damit es nicht zu 
weh tut. Währenddessen faselt er etwas von »Ach 
wie schön« und »Das Seil irgendwo für mehrere 
Stunden befestigen« und »Allen anderen Leuten 
im Club ausgeliefert sein« und ... ich bekomme den 
Inhalt nicht wirklich mit, weil meine Situation mich 
beschäftigt und ich wirklich nicht weiß, wie ich 
während eines SM-Workshops angemessen meine 
Unzufriedenheit über Verhältnisse äußern soll. Ich 
will nicht die Phantasien von irgendwelchen Men- 
schen kennen lernen. Und vor allen Dingen nicht 
deren Inhalt sein. 

Wieder entfesselt und sehr viel entspannter. Alle 
Fesselsachen werden ausschließlich an den anwe- 
senden Frauen gezeigt. Ausschließlich irgendwel- 
che Tittenabschnür, -zuschnür, -umschnürfesseln 
und Knotenaneinanderreihungen. Mister Sabber 
hat der Christin die Brüste abgeschnürt und sie 
dann auf dem Rücken ganzkörperverpackt. Ihre 
Fußsohlen werden aneinander gefesselt, was sehr 
unangenehm ist. Die Position. Der Workshopleiter 
aber freut sich und lässt seinen Phantasien freien 
Lauf. Wie prima es wäre, wenn sie mitten im Club 
nackt auf einem Tisch liegen würde und jeder 
dürfe mal ... Sie kichert laut und ihr Freund kichert 
nur leise und guckt auf den Boden und ich stehe 
kurz vor meinen Grenzen. Sag ich jetzt was oder 
flippt die Feministin in mir aus und vermöbelt den 
Typen? Aber die Menschen sind ja hier, weil sie 
auf SM stehen und wahrscheinlich gefällt das der 
Christin ausgesprochen gut. Ich weiß es nicht, 
schlucke einmal und frage nach einer Pause. Mit 
meiner Freundin auf dem Balkon ziehe ich das 
Nikotin bis in meine Fußnägel. Ich rede schnell und 
aufgebracht, weil ich ihre erfahrene SM-Meinung 
hören möchte. Was mache ich, wenn mich der Typ 
so fesselt? Ich will das nicht. Ich will das nicht. 
Ich will das nicht. Meine Freundin ist der gleichen 
Meinung wie ich und sagt, dass sie die ganze Situa- 
tion auch schwer einschätzen kann. Für sie sind das 
auch eher die Phantasien eines ekligen Typen, der 
sich durch die Leitung eines Workshops abends 
ziemlich befriedigt ins Bett legen kann. Mit SM 
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per se hat das wenig zu tun. Okay. Ich werde ein- 
fach »Nein« sagen, wenn ich genommen werde. 
Wenn er mich nehmen will. 

Nach der Pause. Er zeigt auf mich und sagt: »Du!«. 
Ich sage sehr bestimmt: »Nein danke.« Und er ist 
kurz verwirrt. Danach werde ich nicht mehr ge- 
fragt und auch meine Freundin nicht, nachdem 
sie dankend abgelehnt hat. Mehr praktisches Ar- 
beiten. Meine Phantasie ist es, wie ein Kälbchen 
gefesselt zu werden. Das würde nicht gehen, wird 
uns gesagt. Wir machen es trotzdem und haben 
ziemlichen Spaß, aber es tut tatsächlich zu weh. 
Geht anatomisch nicht wirklich gut. Der Typ mit 
seinen SM-Schubladen ist ganz begeistert vom 
»Kälbchenspielen«, weil er so was ja noch nie ge- 
hört bzw. gesehen hat. Wir beachten ihn irgend- 
wann nicht mehr, vergessen unsere Angespanntheit 
und überlegen, was man noch machen könnte. 
Meine Freundin fragt mich, ob ich das »Ministry of 
Silly Walks« von John Cleese und dem Flying Circus 
kennen würde. Neee, aber ich kann mir etwas da- 
runter vorstellen. Den Rest des Workshops fessele 
ich ihre Gliedmaßen so aneinander, dass sie mög- 
lichst behindert gehen muss. Arme an Beine an 
Kopf an ... kleinen Zeh. Teilweise haben wir nur 
laut geprustet. Ich glaube, wir haben den Kurs 
gesprengt. Nach der soundsovielten Silly-Walk- 
Variante war auf einmal Schluss. 

So what? Wir stehen alle verlegen in diesem langen 
Flur. Abschiedszeremonie. »Wäre ja total schön, 
wenn wir uns bei dem ein oder anderen SM-Treffen 
mal sehen würden.« Niemals, denke ich und ver- 
abschiede mich sehr nett. © 
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Mit Lust 


Gesellschaft! Uce 


Gerade bei der Untersuchung eines Themas, das 
so offenkundig ist, wie die Behandlung von Sex in 
der Bravo, ist es notwendig, am Anfang ein paar er- 
klärende Worte zu verlieren. 

Das erste weit verbreitete Missverständnis besteht 
darin, die Doppelseite »Liebe, Sex & Zärtlichkeit« 
mit dem Dr.-Sommer-Team gleichzusetzen. Beide 
Formate waren allerdings über lange Jahre hinweg 
voneinander getrennt. Dies gilt auch noch für den 
Zeitraum, der hier vor allem untersucht werden 
soll, die mittleren 1990er-Jahre. Zu dieser Zeit 
hatte Bravo ihre beinahe höchste Auflagenzahl er- 
reicht, die 1996 bei etwa 1,4 Millionen Exemplaren 
pro Woche lag. Erst vor kurzem sind die beiden For- 
mate zur »Dr. Sommer Sprechstunde« zusammen- 
gefasst worden, die sich optisch an »Liebe, Sex & 
Zärtlichkeit« orientiert, konzeptuell jedoch die 
Dr.-Sommer-Seite »Sprich Dich aus ...« fortführt. 
Neben der deutlich breiteren Streuung der Themen 
bei »Sprich Dich aus ...« liegt der wesentliche Un- 
terschied darin, wer hier die Antworten gibt. Das 
Dr.-Sommer-Team setzt sich aus Psychologen und 
Sozialarbeitern zusammen, »Liebe, Sex & Zärtlich- 
keit« wurde hingegen von Gynäkologen gemacht. 
Zum Teil kam es durch die unterschiedlichen An- 
sätze zu offen widersprüchlichen Antworten zwi- 
schen den beiden Formaten. 

»Liebe, Sex & Zärtlichkeit« ist das weitaus bekann- 
tere Format gewesen, da es grofzügiger auf einer 
Doppelseite präsentiert wurde und mit mindestens 
einem Bild (meist von einem nackten Pärchen) die 
Blicke auf sich zog. Die Dr.-Sommer-Seite hingegen 
war eng gesetzt, hatte eine wesentlich kleinere 
Type und erinnerte in ihrer Unscheinbarkeit eher an 
Kleinanzeigen als an eine Seite für Ratsuchende. 


gegen die 


Kaum jemand, mit dem ich während meiner Re- 
cherchearbeit über das Thema gesprochen habe, 
war sich des zweiten Formats bewusst. Aufgrund 
dessen soll hier vor allem »Liebe, Sex & Zärtlich- 
keit« untersucht werden. 

Ziel ist es, mittels der Untersuchung der Antworten 
von »Liebe, Sex & Zärtlichkeit« die darin zum Aus- 
druck kommenden Grundbedingungen der herr- 
schenden Sexualmoral schärfer ins Licht zu rücken. 
Der allgemeine Konsens geht dahin, den Ratschlä- 
gen in »Liebe, Sex & Zärtlichkeit« Recht zu geben - 
möglicherweise ist dies ein Reflex aus Zeiten, als 
man selbst noch als Leserin der Bravo den darin 
abgedruckten Weisheiten Orientierung abgewann 
und ihnen eine weit größere Autorität zumaß als 
Eltern oder Freunden. Immerhin handelt es sich bei 
der Bravo um einen empfundenen Verbündeten, 
von dem man erfahren konnte, was andernorts tot- 
geschwiegen oder recht biologistisch und nüchtern 
präsentiert wurde. Insofern müssen die Antworten 
auch daraufhin gedeutet werden, wie sie von Lese- 
rInnen wahrgenommen werden, die selbst noch 
nicht über große sexuelle Erfahrungen verfügen. 


Sex ist etwas Bedrohliches 


Sex als Bedrohung - dies wird immer wieder in den 
Antworten von »Liebe, Sex & Zärtlichkeit« sugge- 
riert. Das mag unter anderem daran liegen, dass sie 
von Ärzten stammen, für die immer auch die Ge- 
fahren möglicher Geschlechtskrankheiten und ei- 
ner ungewollten Schwangerschaft eine Rolle spie- 
len. Diese Zurückhaltung korrespondiert mit den 
meist ängstlichen Fragen: Was geschieht, wenn? 

Die warnende Haltung ist in gewisser Hinsicht ver- 
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ständlich, da es sich bei den Fragenden um völlig 
Fremde und zudem meist fast noch um Kinder han- 
delt. Verständlicherweise möchte niemand einen 
anderen Menschen zu etwas ermutigen, was die- 
oder derjenige vielleicht nicht genießen kann, oder 
was ihr/ihm gar völlig den Spaß am Sex verdirbt. 
Aber genau darin liegt der Schwachpunkt dieser 
Haltung, denn um Lust geht es nie. Das, was schö- 
nen Sex ausmacht, nämlich Lust, wird komplett 
ausgeblendet. Die in den Antworten bei »Liebe, Sex 
& Zärtlichkeit« vermittelte Grundhaltung ist im 
Gegenteil extrem lustfeindlich. 

Die beiden häufigsten im hier untersuchten Zei- 
traum behandelten Themen sind die besten Indi- 
katoren für die Lustfeindlichkeit. Sie betreffen ent- 
weder das Thema Verhütung oder Stellungen und 
Sextechniken. Der Grundtenor der Antworten lau- 
tet: abzuwarten. Die Experimentierfreude wird 
meist durch den Hinweis gebremst, auf jeden Fall 
vorher abzusprechen, ob man sich wirklich sicher 
ist. Verhütung und der Schutz vor Krankheiten sind 
dabei ein zentrales Thema. Würde man hier eigent- 
lich erwarten, dass gute Tipps auch die Angst neh- 
men, wird dagegen die Strategie verfolgt, durch 
ausführliche Beschreibung der Konsequenzen die 
Angst fortzusetzen. Die Fragenden sollen offenkun- 
dig dazu gebracht werden, die Hinweise zum Schutz 
vor Krankheiten auch wirklich zu befolgen, eine Er- 
mutigung zu lustvollem Gebrauch des neugewon- 
nenen Wissens sucht man jedoch vergeblich. 

Anja und Denise etwa haben Sorge, sich zu blamie- 
ren, weil in ihrer Klasse schon fast alle Mädchen ihr 
erstes Mal hatten. Sie fühlen sich nicht reif dazu, 
fragen sich aber, ob sie nicht trotzdem mit einem 
Jungen schlafen sollen, um dazuzugehören.' 
Angesichts der Tatsache, dass die beiden mit ihren 
13 Jahren tatsächlich noch ziemlich jung sind, und 
selbst sagen, dass sie eigentlich noch nicht das 
Gefühl haben, dafür bereit zu sein, ist die Antwort, 
auf jeden Fall zu warten, durchaus berechtigt — und 
lässt dennoch einen Unterton erkennen, der ab- 
schreckender als nötig vor Sex warnt: 


»Es besteht wirklich kein Grund, sich zu schämen, 
weil ihr mit 13 Jahren noch keinen Geschlechts- 
verkehr hattet. Ich halte das für snormaler« als das 
Verhalten von 13-Jährigen, die schon mit Jungen 
schlafen, obwohl sie noch nicht reif genug sind. 
Viele dieser Mädchen haben später Probleme in der 
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Partnerschaft. Sie sind oft auf der Suche nach im- 
mer stärkeren Reizen und verwechseln Liebe mit 
sexueller Befriedigung. Ich kann euch nur raten, auf 
euer Gefühl zu hören, das euch sagt, dass ihr noch 
nicht reif dafür seid. Denn dieses Gefühl schützt 
euch davor, zu früh Erfahrungen zu machen, die 
euch verletzen könnten.« 


Hier wird eine massive Drohkulisse aufgebaut, den 
Klassenkameradinnen die Normalität und die Lie- 
besfähigkeit abgesprochen. Sex wird als etwas 
schwer Traumatisierendes dargestellt, das zusätz- 
lich auch noch die Liebesfähigkeit raubt. Zwar sind 
in jedem Satz einschränkende Partikel enthalten, 
trotzdem bleibt eine Horrorvision von Sex hängen. 
Sex ist hier vor allem anderen eine Erfahrung, die 
verletzen könnte. Dass Sex lustvoll und schön ist, 
dass er Spa[3 macht, könnte wenigstens erwähnt 
werden, ohne dass damit die zwei Fragenden direkt 
ermutigt würden, mit dem Nächstbesten ihre »Un- 
schuld zu verlieren«. 

Auffällig ist die bei »Liebe, Sex & Zärtlichkeit« 
relativ klar gesteckte Altersgrenze: Aus vermutlich 
rechtlichen Gründen wird immer wieder darauf 
hingewiesen, dass man mit 14 noch als Kind gilt 
und also noch nicht reif für Geschlechtsverkehr 
sei.” Mit der Übernahme von »Liebe, Sex & Zärt- 
lichkeit« von Dr. Irene Kappler durch Dr. Thomas 
Wilckens scheint diese Grenze gefallen zu sein, für 
Reife gibt es nun »kein festes Alterslimit« mehr, 
der Rat lautet vielmehr: »Am besten hörst Du auf 
Deine innere Stimme.«3 Insgesamt scheint Thomas 
Wilckens deutlich aufgeschlossener zu sein. 

Beim Thema Reife ist allerdings eine krasse Dop- 
pelmoral erkennbar: Nancy erzählt, dass sie seit 
einem halben Jahr mit ihrem Freund verlobt sei 
und dass beide ein Kind wollen. Nancy ist 17, ver- 
sichert aber, dass es trotz ihres Alters beider ehr- 
licher Wunsch sei, ein Kind zu haben.* Auffällig ist, 
dass hier die Reife nicht einmal in einem Neben- 
satz in Frage gestellt wird. Stattdessen werden 
Tipps zur Zeugung eines Kindes vergeben und für 
den Fall, dass es nicht klappen sollte, Therapiemög- 
lichkeiten für unfruchtbare Paare angerissen. Dass 
diese drei Jahre den Unterschied machen sollen, 
um von einer eindringlichen Warnung vor Sex zur 
kommentarlosen Unterstützung einer Schwanger- 
schaft überzugehen, erscheint doch reichlich merk- 
würdig. 


EEE. 


Sex muss mit Liebe verbunden sein 


Durchgehend wird bei »Liebe, Sex & Zärtlichkeit« 
betont, man solle nur Sex haben, wenn man sich 
vertraut, und wirklich sicher ist,5 Sex zu wollen — 
wieder der warnende Tonfall, diesmal aber an eine 
Bedingung gebunden. Man könnte Vertrauen und 
Sicherheit auch mit dem weit schwammigeren 
Wort Liebe umschreiben — Sex ist demnach nur 
dann »in Ordnung, wenn er auch mit Liebe einher- 
geht. 

Die Voraussetzung von Liebe ist an sich nicht ver- 
kehrt, verwunderlich ist aber, wie hier Lust durch 
Liebe ersetzt wird. Lust, der reine Spaß am Sex, ist 
für »Liebe, Sex & Zärtlichkeit« etwas Bedrohliches, 
durch den Einsatz von Liebe wird diese Bedrohung 
entschärft — die Liebe wird zu einem Korrektiv ge- 
macht, obwohl sie doch das genaue Gegenteil sein 
sollte. 


„Warum wollen (& 
Mädchen nicht - 
DR, sofort Sen?- _: 


— 


Die deutlichsten und krassesten Äußerungen zu 
diesem Thema finden sich bei Fragen zu Gruppen- 
sex: »Bei dieser Form der sexuellen Betätigung 
geht es nur um das egoistische Ausleben und die 
Befriedigung der Bedürfnisse jedes einzelnen«®, 
heißt es an einer Stelle, eine andere Antwort be- 
sagt: »Es geht ihnen [den Freunden der beiden 
fragenden Mädchen] aber ganz sicher nur um ihre 
sexuelle Befriedigung und nicht um die Liebe.« 
Später wird definiert: »Mit der körperlichen Nähe 
und den Zärtlichkeiten zeigen sich zwei Menschen 
ihre Liebe.«’? 

Im zweiten genannten Fall schlagen die Freunde 
den Mädchen vor, das erste Mal zu viert auszupro- 
bieren, doch sie haben Angst davor. Im ersten, der 
weit polemischer beantwortet wird, handelt es sich 
dagegen nur um die interessierte Frage, was Grup- 
pensex denn sei, ohne irgendwelche Pläne zu äu- 
ßern, ihn auch ausprobieren zu wollen. Die beiden 


Am besten hörst Du auf Deine 
innere Stimme. 
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fragenden Mädchen wollen in der Klasse mitreden 
können und bekommen eine Antwort, die so be- 
ginnt: »Eigentlich könnt ihr froh sein, dass ihr bei 
dem Thema Gruppensex nicht mitreden könnt. Ich 
bin nämlich der Meinung, dass Gruppensex etwas 
Unmoralisches ist.« 

Wieso wird hier mit Kanonen auf Spatzen geschos- 
sen? Wieso muss das Dogma der Liebe so vehe- 
ment gegen die vermeintlichen Anfechtungen 
durch die Lust verteidigt werden? 


Dass Sex etwas Intimes und Privates darstellt, ist 
ein Gemeinplatz. Tatsächlich handelt es sich bei 
Sex jedoch, verstanden als Grundlage der Familie, 
um ein hochpolitisches Thema, das vom Grund- 
gesetz” bis hin zu handfesten finanzpolitischen 
Diskussionen um Rentensicherung, Generationen- 
kontrakt und die demographische Pyramide reicht. 
All diese öffentlichen Debatten sind im Endeffekt 
nichts anderes als eine politisch motivierte Diskus- 
sion über Sex. Denn wie anders soll die demogra- 
phische Pyramide wieder ins Lot gebracht werden? 
Wie soll die Rente gesichert werden? Durch Sex 
natürlich, sofern man Sex als Fortpflanzung ver- 
steht, man Sex also nicht aus Lust hat, sondern 
innerhalb dessen, was auf »der Liebe« aufbaut: Ehe 
und Familie. 

Da passt Gruppensex natürlich nicht besonders gut 
ins Bild, wird - gemessen an derlei konservativen 
Haltungen - sogar schnell amoralisch. Solange man 
Sex nur als etwas Privates, Unpolitisches betrach- 
tet, kommt man dem Sinn der Moral nicht auf die 
Spur, die vorherrscht, wenn in »Liebe, Sex & Zärt- 
lichkeit« Lust als Gefahr dargestellt wird. 

Lust ist eine Bedrohung der sozialen Ordnung. 
Wenn die Liebe außen vor gelassen würde, gäbe es 
kaum gute Gründe für eine Familie. Früher mag 
es noch weitaus stärkeren sozialen Druck gegeben 
haben, heute ist es dagegen jedem freigestellt, ob 


Anmerkungen 
hier imitiert. 

ı Bravo Nr. 52/1994, S. 32 

2 Zum Beispiel in Bravo Nr. 24/1994 

5. 30, oder Nr.38/1994 5. 35 

3 Bravo Nr. 39/1997 S. 30 

4 Bravo Nr. 36/1994 5.31 

5 Der wiederholte emphatische 

Gebrauch von »wirklich« im Zusam- 


Ordnung.« 
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menhang mit »sicher« bei LSZ wird 


6 Bravo Nr. 50/1994 S. 30 
7 Bravo Nr. 05/1995 S. 26 
8 Art. 6.1 »Ehe und Familie stehen unter 
dem besonderen Schutze der staatlichen 


er eine Familie gründet oder nicht. Daher ist es 
enorm wichtig, Liebe in den Menschen möglichst 
früh und möglichst fest zu verankern. Andernfalls 
flöge das ganze soziale Gefüge auseinander. 

In diesen Zusammenhang passt auch der oben er- 
wähnte Brief von Nancy: Einer 17-Jährigen nicht ins 
Gewissen zu reden, dass sie sich gut überlegen 
solle, ob sie wirklich reif ist für ein Kind, ist genauso 
skandalös, als würde man Gruppensex als erste 
sexuelle Erfahrung empfehlen. Trotzdem wird das 
eine propagiert, vom anderen dringend abgeraten. 
Sex hat auch für die Bravo-Berater vor allem ein 
Ziel: Die Fortpflanzung. 


Die meisten Antworten sind nicht grundsätzlich 
falsch - niemand würde ernsthaft zwei 14-Jährigen 
dazu raten, bei ihrem ersten Mal gleich mit Grup- 
pensex zu starten —, problematisch ist allerdings, 
dass damit ein flammendes Plädoyer gegen Lust 
und Gruppensex einhergeht. Die Befriedigung 
sexueller Bedürfnisse ist nichts, wovor man sich 
schämen muss — doch bei der Lektüre der Antwort 
in »Liebe, Sex & Zärtlichkeit« bekommt man genau 
diesen Eindruck vermittelt. Ein Mensch, der nur 
durch »Liebe, Sex & Zärtlichkeit« aufgeklärt wor- 
den wäre, wäre gar nicht anders als eine traurige 
Gestalt vorstellbar: jemand, der zu keiner Lust fähig 
ist, sich dafür aber hervorragend mit allen Ge- 
schlechtskrankheiten auskennt und sich nichts 
sehnlicher wünscht, als eine Familie »in Liebe« zu 
gründen. 

Immerhin beflügeln die Bravo-Seiten den schwär- 
merischen Gedanken, sexuelle Lust als revolutio- 
näre Kraft zu begreifen! Dass man durch folgenlo- 
sen Sex neben seinem Spaß auch noch die Genug- 
tuung hat, dem Volkskörper Schaden zuzufügen, 
das kann man heute aus den alten Bravo-Heften 
der Neunziger lernen.? 

Zum Glück. (®) 


lichkeit kann keine Rede mehr sein. 
Inzwischen ist man dazu übergegangen, 
zu erklären, wie dies und jenes gemacht 
wird, und überlässt die Wertungen den 
Lesern. Zum Vergleich empfiehlt sich 
die Homepage: http://www.bravo.de/ 
online/render.php?render=000009 


9 Tatsächlich sieht das in der heutigen 
Bravo ganz anders aus. Von Lustfeind- 
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Iim Stuttgen. »Nicht alle empfinden 
das Gleiche über Sex.« Im bespr: 


Politische Philosophen wie Deleuze, Foucault und 
Guattari haben in den 1970er-Jahren begonnen, ein 
mikropolitisches Denken einzufordern: Anstatt aus 
einem bürgerlichen Vernunftaffekt für abseitige Le- 
bensformen wie Gefangene, »Verrückte«, Sexarbei- 
terInnen oder Homosexuelle eine normalisierende 
und von Machtpraktiken geleitete Integration zu 
fordern, sollten diese selber nach ihren Wünschen 
und Begehren gefragt werden. Wer würde es denn 
sonst auch wissen? Die Soziologin Laura Maria 
Agustin hat nicht nur jahrelang mit politischen 
Organisationen zum Verhältnis von Sexarbeit und 
Migration gearbeitet, sondern gerade ein verblüf- 
fendes und wichtiges Buch veröffentlicht, das den 
Standpunkt der Personen selbst mitdenkt - und vor 
sensationalistischen Klischees warnt. Sex at the 
Margins (ZedBooks) ist gerade auf Englisch erschie- 
nen und nimmt nicht nur die Artikulationen von 
Sexarbeiterlnnen auf, sondern hinterfragt auch die 
Klischees pädagogischer Opferdiskurse und konser- 


vativer Feminismen. Dabei eröffnet sich die seltene 
Chance einer Politik des Dialogs, der die Empfin- 
dungen der Subjekte und nicht eine totalisierende 
Vernunft oder universalistische Wahrheit in den 
Mittelpunkt stellt. 


»  [TS:] Liebe Laura Maria Agustin, Sie haben ge- 
rade Sex at the Margins veröffentlicht, eine Stu- 
die zum Verhältnis von Sexarbeit und Migration. 
Wie sind Sie zu Ihrem Thema gekommen? 

«  [MA;] Ich habe lange in NGO-Projekten in Mit- 
telamerika, Südamerika und an der US-Mexika- 
nischen Grenze gearbeitet — und war hochgradig 
unzufrieden. Die Finanzierung kam von Geldgebern 
aus Übersee. Sie legten fest, welche Art von Projek- 
ten umgesetzt werden konnten. Mitarbeiter aus lo- 
kalen Kontexten hätten die gleiche Art von Projek- 
ten nicht vorgeschlagen. Aber sie haben nicht die 
Macht, sie abzulehnen, weil NGOs nur durch eine 
Finanzierung von außen überleben können. In mei- 
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nem Buch gibt es ein Beispiel von einer spannen- 
den Projektidee mit MigrantInnen, wo es darum 
geht, ihnen mehr Verantwortung und Wissen über 
geographische Ziele und die Vorbereitung für 
Reise- und Arbeitssituationen zu vermitteln. Doch 
die europäische Regierung, der wir das Projekt vor- 
geschlagen haben, wollte eigentlich nur von Migra- 
tion abschrecken. Sie war an einer Veränderung 
der Lage abseits von psychischer Betreuung von 
Migrantinnen nicht interessiert. 


» Abschreckung ist eine verbreitete Rhetorik, 
wenn Lebenszusammenhänge von Sexarbeiter- 
Innen und Migrantinnen porträtiert werden - 
auch in den Mainstream-Medien. 

< Die Mainstream-Medien tun, was sie immer 
getan haben: Sie konzentrieren sich auf das Sen- 
sationalistische, das Gewalttätige, das Erregende 
und das Tragische. Reporter und Redakteure auf der 
ganzen Welt bestätigen, dass es das ist, was sich 
verkauft. Bei Migrantinnen heißt das: Sex, Drogen 
und kriminelle Gangs. 

Es gab einen Dokumentarfilm, der Amsterdam als 
einen alptraumhaften Ort für Migrantinnen dar- 
stellte, die Sex verkaufen, voller gewalttätiger Poli- 
zisten, Freier und Zuhälter. Dieser Film wurde 
hunderten notdürftiger Frauen gezeigt, die als po- 
tentielle Migrantinnen eingeschätzt wurden — und 
wurde von ihnen in den Diskussionen danach zu- 
meist als deutlich übertrieben eingeschätzt. Sie alle 
wussten, dass dieses Bild von Amsterdam nicht 
stimmte, weil sie dort Freunde und Verwandte 
haben, die ihnen viel realistischere Einschätzungen 
vermittelt hatten. Die Psychologie von Stiftern 
nimmt viel zu oft an, dass arme Menschen naiv 
oder einfach wären. Es wird unglaublich viel Geld 
für unnütze Projekte ausgegeben! 


» Dann haben Sie ihre Arbeit mit den NGOs 
erstmals beendet und sich der theoretischen 
Forschung zugewandt. 

«< Als ich entschied, die NGO-Welt zu verlassen, 
kam es in meinem Leben zum Wendepunkt. Ich 
ging nach Miami und blieb dort mit einer An- 
stellung als Sekretärin. Ich dachte, ich würde das 
Thema Migration und Sexarbeit hinter mir lassen, 
doch ich bekam es nicht aus dem Kopf. Ich wollte 
wissen, warum ein so großer Unterschied zwischen 
dem existierte, was MigrantInnen selber über sich 
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erzählten, und dem, was Europäer über sie sagen. 
Und ich konnte nicht verstehen, warum dermaßen 
große Vorurteile gegenüber den Frauen bestanden, 
die Sex verkaufen. 


» Also gingen Sie zurück an die Universität ... 
« Ja! Und zwar 26 Jahre nachdem ich das letzte 
Mal da war; mit der eher unschuldigen Hoffnung, 
dass es dort ein paar wichtige Bücher zu diesen 
Themen zu lesen geben würde. Ich bekam einen 
Schock, als ich das erste Mal in der Uni-Bibliothek 
war — in den Regalen schienen endlos viele Titel 
zum Thema zu stehen ... und dazu kamen die Ma- 
gazine. Im Jahr 2002 machte ich meinen Abschluss. 
Dann machte ich sechs Monate Feldforschung in 
Madrid. Meine Frage war, warum Menschen, die Mi- 
grantInnen helfen wollen, diese immer als derartig 
passive Seelen behandelten, jederzeit bereit dafür, 
Opfer zu werden. Meine Perspektive zu Migration 
und Sexualität war ungewöhnlich genug, um als 
Sprecherin zu vielen Konferenzen und NGO-Ver- 
anstaltungen eingeladen zu werden und für akade- 
mische Magazine zu schreiben. 


» Der Unterschied zwischen Ihrer Arbeit und 
der vieler anderer ForscherInnen ist der direkte 
Kontakt zu den ArbeiterInnen selber. Sie werden 
bei Ihnen weder vorgeführt noch vulgär für eine 
Theorie missbraucht. Mittlerweile gibt es ja auch 
viele Organe, in denen die SexarbeiterInnen 
selbst zu Wort kommen. Können Sie uns einen 
Überblick geben? 

« Traditionelle Prostitutionsdebatten sind theo- 
retisch. Sie konzentrieren sich auf die abstrakte 
Frage, ob der Verkauf von Sex als Beruf oder als Ge- 
walt gegen Frauen verstanden werden kann. Außer- 
dem existieren viele Recherchen in medizinischen 
Journalen, die sich direkt auf Menschen beziehen, 
die Sex verkaufen. In diesen Studien wird mit denen 
gesprochen, die erforscht werden sollen, sie stellen 
Fragen über deren Erfahrungen zwischen Reise und 
Arbeit, Lust und Gefahr — anders als die große 
Menge an feministischen Schriften, die über die Be- 
deutung von Prostitution abstrakt argumentieren. 
Außerdem haben Sexarbeiterinnen überall in der 
Welt Internet-Seiten gegründet, es gibt ein Maga- 
zin von ihnen namens »$pread«, SexarbeiterInnen- 
Filmfestivals und Kunst-Shows, Kabelprogramme, 
Community-Radios und andere Non-Mainstream- 
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Magazine, die Interviews und Artikel über sie ver- 
öffentlichen. 


>» Mit dieser Menge an Wissen müssten doch 
eigentlich auch unterstützende Maßnahmen 
entwickelbar sein, die von den Bedürfnissen der 
Sex-ArbeiterInnen ausgehen ... 

«< Leider nicht. Das Problem ist, dass das alles die 
»HelferInnen«, Bürokraten, Politiker und Polizisten 
nicht interessiert. Auf einer Konferenz sagte ein 
Sprecher, dass »wir nicht mit Prostituierten spre- 
chen müssen, um zu wissen, was Prostitution ist«. 
Diejenigen, die sich für die Abschaffung von kom- 
merziellem Sex engagieren, sind sich absolut sicher 
über ihre eigenen Ideen und glauben niemandem, 
der in der Sex-Industrie arbeitet. Sie klagen Men- 
schen wie mich an, einen Ausverkauf an das Patri- 
archat zu betreiben oder von Pornographen bezahlt 
zu werden. Professionelle SexarbeiterInnen besit- 
zen für sie nur falsches Bewusstsein. Ich kenne 
FeministInnen, die darauf insistieren, dass es nur 
eine einzige Bedeutung am Horizont aller Frauen- 
Erfahrungen gibt: FundamentalistInnen, die den- 
ken, es gäbe eine Essenz, die alle biologischen 
Frauen gemein hätten und verbinden würde. Und 
sie definieren diese Essenz. Sie fühlen sich wohl 
darin, über die Erfahrungen von Frauen über alle 
kulturellen und linguistischen Grenzen hinweg zu 
sprechen. Fundamentalismen haben zurzeit Kon- 
junktur - und dieser ist einer von ihnen. 


>» Ihr Buch beschreibt aus einer historischen 
Perspektive auch eine neue Qualität, mit mora- 
lischen Urteilen Macht auszuüben, die sich seit 
dem Bürgertum des 18. Jahrhunderts entwickelt 
hat. Zwischen Staat und Patriarchat entstand 
eine Hilfs-Industrie, die aus der Prostituierten 
eine eindimensionale Opfer-Identität machte, 
die überwacht und der geholfen werden muss. 

< Im 18. Jahrhundert entstand mit der Vermin- 
derung monarchischer Macht ein Nachdenken in 
der neu installierten Mittelklasse, wie Gesellschaf- 
ten für ein korrektes und moralisches Leben orga- 
nisiert werden können. In diesem Prozess wurden 
alle Menschen, die anders lebten, als Schurken, Ver- 
lierer und Perverse definiert und auch die identitäre 
Kategorie »Prostituierte« produziert. Vor diesem 
Prozess wurden Menschen, die Sex verkauften, 
nicht aufgrund ihrer sexuellen Identitäten von Ge- 


meinschaften isoliert. Natürlich gibt es Unterschie- 
de in verschiedenen europäischen Staaten, aber 
diese Generalisierung ist historisch belegt. 
Seitdem Frauen, die Sex verkaufen, immer kon- 
sequenter als Prostituierte kategorisiert wurden, 
erzählte man sich verschiedene Geschichten über 
sie: Sie waren Verführerinnen oder Libertine, Kri- 
minelle oder Opfer — oder ordinäre arme Frauen. 
Doch im fortlaufenden 19. Jahrhundert triumphier- 
te die Opfer-Identität. Diese Identität wurde zur 
Rechtfertigung für einen neuen Sektor von Sozial- 
arbeiterInnen, deren Profession es war, sie zu retten 
und ihnen bei ihrer Rehabilitierung zu helfen. Die 
widersprüchlichen Versionen, was eine Prostitu- 
ierte ist, werden immer noch erzählt. Und sie sind 
wirklich alle wahr, weil es Millionen von Menschen 
gibt, die Sex verkaufen. Demnach macht es Sinn, 
darüber nachzudenken, dass sie nicht alle die glei- 
chen Eigenschaften, Lebensgeschichten oder Moti- 
vationen haben, um das zu tun, was sie tun. 


» Die Prostituierte hatte ja auch nicht nur ein 
gutes Einkommen, das sie als Frau unabhängig 
leben ließ, sondern sie war auch ein Gegenpart 
zur bürgerlichen Ehefrau, die sich ihre Anerken- 
nung durch Familien- und Hausarbeit erarbei- 
tete. 

«  Bürgerliche Denker haben ihre eigenen Fami- 
lien als das echte Zentrum des sozialen Lebens 
betrachtet. Das familiäre Heim galt als ein Ort der 
Keuschheit und Heilkraft, viel mehr als Königshöfe 
oder elitäre Wohnsitze. Die Frau wurde als Bewa- 
cherin des Herds definiert, die die Familie durch ihre 
Anwesenheit im Haus zusammenhalten und physi- 
sche und emotionale Arbeit wie Sauberkeit, Ernäh- 
rung und die Sorge um die Bedürfnisse der anderen 
organisieren sollte. Diese Idee ist heute bekannt 
als häusliche Ideologie. In der gleichen Zeit wollten 
oder mussten immer mehr gebildete Frauen für ih- 
ren Lebensunterhalt arbeiten, doch die einzigen 
Beschäftigungen, die als respektabel galten, waren 
die der Gesellschaftsdame und die der Erzieherin, 
am Busen einer »echten« Familie. Durch die Er- 
schaffung der Armen als Opfer, denen geholfen 
werden muss, stattete sich die Mittelklasse mit ei- 
ner neuen Arbeitssphäre aus, dem Sozialen. Das So- 
ziale galt nicht nur als respektabler Ort für Frauen, 
sondern wurde ihre spezifische Arbeitsdomäne. 
Frauen wurden zu »natürlichen« Helferinnen und 
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Erzieherinnen, befähigt zu wichtigen sozialen Auf- 
gaben, die Männern angeblich nicht so gut lagen. 


>» Seit den 1980er-Jahren existiert ein sicht- 
barer, selbst organisierter Aktivismus von Sex- 
arbeiterInnen, die allgemein gesagt, »Sexarbeit 
als Arbeit« anerkannt haben wollen, mit den 
gleichen Rechten wie andere Arbeiterinnen auch. 
Unterstützen Sie diese Bewegung? 

« Ich glaube nicht an »Sexarbeit ist Arbeit« als 
universelle Aussage, dafür unterscheiden sich Auf- 
fassungen von Arbeit und Sex und Geld zu sehr 
zwischen verschiedenen Menschen. Ich unterstütze 
diejenigen, die es als ihren Beruf oder ihre Pro- 
fession empfinden, Sex zu verkaufen, doch ich ver- 
stehe, dass viele, die Sex verkaufen, dies nicht als 
einen normalen, echten oder angemessenen Job 
empfinden, sondern den Tag herbeisehnen, an dem 
sie diesen Arbeitsplatz verlassen. Aktivistische Be- 
wegungen, die Rechte für SexarbeiterInnen ein- 
fordern, existieren in vielen Ländern, und natürlich 
unterstütze ich sie — genauso wie ich Bewegungen 
für die Rechte von HausarbeiterInnen oder anderen 
selbst definierten Gruppen unterstütze. Es gibt 
schon viele Analysen von AkademikerInnen und 
SexarbeiterInnen zu der Frage, was das Verkaufen 
von Sex mit Arbeit zu tun hat. Man kann es im 
Internet lesen, falls man keinen Zugang zu spe- 
ziellen Zeitschriften hat. Manche Mainstream-Ge- 
werkschaften haben SexarbeiterInnen als Mitglie- 
der akzeptiert, und nicht alle von ihnen leben in 
wohlhabenden Nationen. 


>» Sehen Sie in den nächsten Jahren produktive 
Möglichkeiten, was sich an den Umständen und 
der Wahrnehmung von migrantischen Sexarbei- 
terInnen ändern kann? 

«< Nach einer langen Epoche, in der eine be- 
stimmte heterosexuelle Form von Sex, Liebe und 
Heirat dominant war, werden nun auch andere 
Arten sexuellen, erotischen und romantischen Aus- 
drucks sichtbarer und alltäglicher. Sie haben sicher- 
lich immer existiert. Ich denke nicht, dass wir uns 
auf einem linearen Weg des Fortschritts in die 
sexuelle Befreiung befinden. 

Die Kombination von Geld und Sex sehe ich jeden- 
falls nicht als Teil einer essenziellen oder gar trans- 
zendenten Bedeutung. Im Gegenteil: Lapdancer, 
Straßen-Prostituierte, Stripper, Dominas, Porn-Per- 
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former, Menschen, die in Clubs oder Massage-Räu- 
men arbeiten - sie alle könnten sich als Sexarbeiter 
identifizieren, doch ihre Berufe und Alltage sind 
sehr verschieden. Die Eindimensionalität des Be- 
griffes »Sexarbeiter« beruht auf einer Fetischisie- 
rung des Geldes. Menschen verteufeln die Kommo- 
difizierung von Sex in einer Welt, wo alles kommo- 
difiziert ist. Bezahlte Kinderbetreuung ist ebenso 
akzeptiert wie Hausfrauen, die sich die Probleme 
ihrer Auftraggeber anhören und deren Hunde aus- 
führen. Menschen kaufen Spermien, um Föten zu 
produzieren und machen sich neue Brüste oder 
neue Nasen. Viele verstehen Sexarbeit als etwas 
komplett Einzigartiges. 


>» Komischerweise hat das Aufklärungsprojekt 
des Westens, mit spezifischen Diskursen der Psy- 
choanalyse und Medizin, alles dafür getan, dass 
es eindeutig abweichende Identitäten gibt ... 

« Manche denken, Sexualität konstituiere die 
Identität, die westliche Idee des Selbst, welcher bei 
falschem Gebrauch geschadet werden kann. Diese 
Basis macht auch die Prostitutionsdebatten so 
absurd: ein quasi-religiöser Glaube, der nie bewie- 
sen werden kann und der absurd für die ist, die ihn 
nicht teilen. Es gibt viele Berufe, die unangenehm 
und gefährlich sind: Soldaten im Irak, Arbeiter in 
Atomkraftwerken, in Minen oder in der Treibhaus- 
Agrikultur in Andalusien, um mal wahllos ein paar 
Berufe herauszugreifen. Ich gehe nicht davon aus, 
dass Sex heiliger ist als alle diese Formen der Ar- 
beit und deswegen zwangsläufig mächtiger darin, 
Menschen zu schädigen. Es gibt so viele Ungerech- 
tigkeiten auf den globalen Arbeitsmärkten, die 
hingegen kaum im öffentlichen Diskurs genannt 
werden. 

Doch die Idee, dass Sexarbeit einzigartig gefährlich 
ist, ist anderen Ideologien über Frauen erschre- 
ckend ähnlich, wie die Idee, dass unverheiratete 
Schwangerschaft für sie ein grausames Schicksal 
bedeutet. Dahinter steckt die ewig gleiche Idee, 
dass Frauen passive Opfer sind. Aber Frauen sind 
nicht in erster Linie sexuell verletzliche Geschöpfe, 
dieser Gedanke ist extrem rückschrittlich. Nicht 
alle empfinden das gleiche über Sex: Diese einfach 
Idee ist die Basis von dem, was ich sagen will. © 


Interview und Übersetzung: Tim Stüttgen 
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sch. Sexuelle Arbeit. 


MW: >» Seit vielen Jahren beschäftigt ihr euch 
in Filmen, Ausstellungen und Büchern mit dem 
Verhältnis von Sexualität und Arbeit. Ihr ver- 
sucht, diese gesellschaftlich getrennt gedachten 
Bereiche zusammenzudenken und konstitutive 
Verbindungen aufzuzeigen. Inwieweit hat sich 
euer Ansatz seit dem 1999 erschienenen Buch 
Reproduktionskonten fälschen! -— Heterosexua- 
lität, Arbeit & Zuhause verändert? Welchen An- 
satz verfolgt euer neues Buch Sexuell Arbeiten - 
Eine queere Perspektive auf Arbeit und prekäres 
Leben? 


RL: « Ich habe mit Brigitta Kuster und Pauline 
Boudry vor einigen Jahren den Begriff »sexuelle 
Arbeit« vorgeschlagen, um eine queere Perspektive 
auf Sexualität und Geschlecht mit einer Kritik an 
gegenwärtigen (»neoliberalen«) Arbeitsverhältnis- 
sen zu verbinden. Dieser Begriff wurde zu einer Art 
»Tool«, um die oft als »persönlich« empfundenen 
sexuellen und geschlechtlichen Zumutungen bei 
der Arbeit thematisieren zu können. Begriffe wie 
»Diskriminierung« schienen unzureichend, weil 
darin schon per Definition von einer heterosexuel- 
len und zweigeschlechtlichen Normalität ausge- 
gangen wird (Diskriminierung ist eine Ausnahme 
oder diskriminiert wird nur, was »abweicht«). Viele 
»Normalitäten« und »freiwillige« Praxen bei der 
Arbeit lassen sich mittels der Rede von »Diskri- 
minierung« gar nicht fassen. Es interessierte uns 
nämlich vor allem, die Prozesse zu charakterisieren, 
die in Arbeit verwickeln, die anreizen gut zu arbei- 
ten, die »gute Arbeit« ausmachen und die neben 
oder mit den repressiv arbeitenden Institutionen 
oder der Notwendigkeit, Geld zu verdienen, eine 
Rolle spielen. Ausgangspunkt von Reproduktions- 
konten fälschen! war die These, dass performative 
Prozesse, die Männlichkeit und Weiblichkeit oder 
sexuelle Identität im Feld von Arbeit herstellen, 


entscheidender Teil der Arbeitsbedingungen wie 
auch der Effekte von Arbeit sind, und dass es enge 
Verknüpfungen gibt zwischen der Fähigkeit, »gut 
zu arbeiten« und den Fähigkeiten hinsichtlich einer 
sexuellen und geschlechtlichen Praxis. Wir haben 
formuliert, dass sexuelle Arbeit »doppelt produk- 
tiv« ist, sie produziert eine verkörperte, verge- 
schlechtlichte, sexuelle Subjektivität, und sie stellt 
zugleich Produkte her. 

Subjektivität ist dabei im Althusserschen Sinne als 
ein Konzept gedacht, das erklärt, wie Individuen zu 
Subjekten werden, die sich den Regeln der gesell- 
schaftlichen Ordnung sogenannt »freiwillig« (also 
auch ohne Zwang und Repression) unterwerfen. Sie 
erlernen, wie Althusser formuliert, in den Familien, 
in der Schule oder anderen Institutionen »Praxen«, 
spezifische Fähigkeiten, die sie zu guten Subjekten 
machen und die sie bei der Arbeit einsetzen können. 
An eine Grenze stießen wir mit der Formulierung 
dieser »doppelten Produktivität«, da sich auf diese 
Weise nicht erklären ließ, warum die Produkte se- 
xueller Arbeit (= Subjekte) doch recht unterschied- 
lich ausfallen. Zu sagen, dass Arbeit zugleich he- 
terosexuelle Männer und Frauen produziert, war 
nicht so gut mit dem Versuch zu vereinbaren, den 
identifizierten Dichotomien wie »Mann — Frau« 
eine differenziertere und queerende Analyse ent- 
gegenzusetzen. Wir wollten diese Dichotomien in 
ihren zwanghaften und normalisierenden Effekten 
herausfordern, aber dabei trotzdem nicht das Po- 
tential für eine Kritik an Hierarchien und der Vertei- 
lung von Ressourcen verlieren. 

Daher erschien es uns in dem neuen Buch wichtig, 
nicht nur die »Produkte« sexueller Arbeit zu be- 
trachten, sondern den performativen Prozess selbst 
und die Frage, wie Sexualität und Geschlecht in 
diesem arbeiten. Unsere Aufmerksamkeit verschob 
sich auf den »Aufwand«, den sexuelle Arbeit be- 
deutet, auf sexuelle Arbeit als eine anstrengende, 
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widersprüchliche und bedrohliche, aber auch viel- 
versprechende, individuell unmöglich zu lösende 
Praxis, die verlangten Praxen (Arbeitspraxen, Kör- 
perpraxen, Kommunikation, Affekte, Selbstverhält- 
nisse usw.) zu erlernen und auszuüben. Dies brach- 
te uns dazu, sexuelle Arbeit nicht nur als einen 
individuellen Prozess zu denken, sondern auch als 
einen sozialen oder kollektiven, der einerseits 
Gruppen von Individuen erfasst und andererseits 
auf dem Wissen und den Praxen gesellschaftlicher 
Gruppen — etwa queerer »Subkulturen« — basiert. 
Damit wurde auch klarer, dass sexuelle Arbeit nicht 
nur der Aufwand ist, der Individuen zu Subjekten 
macht (also eine »Selbstführung«), sondern, dass 
sie auch andere machtvoll »führt«. 

Die Thematisierung des »Aufwands« ermöglicht, 
eine Kritik an Hierarchien, Ausschlüssen und Nor- 
men im Feld der Arbeit aus einer identitätskri- 
tischen Perspektive zu formulieren: Zwar müssen 
alle einen Aufwand leisten. Der Aufwand, den der 
Prozess der Subjektivierung verlangt, ist allerdings 
für unterschiedliche Individuen unterschiedlich 
groß. Normen wie Heterosexualität, Deutsch-Sein/ 
Weiß-Sein und Zweigeschlechtlichkeit nicht ange- 
messen zu entsprechen, erfordert einen besonde- 
ren Aufwand und ist mit besonderen Drohungen 
und immer möglichen Entrechtungen, Verletzun- 
gen und Beschämungen verbunden. 


> In eurem Buch spielt auch der Begriff der 
»Durchquerungen« eine entscheidende Rolle, 
um das Wirken von Macht im Feld von Arbeit zu 
kennzeichnen. Inwieweit rekurriert der Begriff 
auf »Queer« als sexuelle Identität bzw. wie ver- 
bindet er Sexualität und Arbeit? 

« Wir gehen davon aus, dass es für das Funktio- 
nieren von Macht im Feld von Arbeit und Sexualität 
entscheidend ist, dass oft unterschiedliche soziale 
Plätze zur gleichen Zeit angemessen besetzt wer- 
den müssen. Eine_r muss sich etwa beim Jobcenter 
als ALGII Bewerber_in melden und am nächsten 
Tag um eine akademische Stelle bewerben. Ein_e 
andere_r wird in einem Kontext als heterosexuell, 
im anderen als schwul/lesbisch adressiert. Dabei 
treten Widersprüche auf, es sind besondere und 
aufwändige Fähigkeiten erforderlich, die Anforde- 
rungen der oft ganz gegensätzlichen Plätze mitein- 
ander zu verbinden. Es tritt also eine »Mobilisie- 
rung« auf - eine ist nicht unbedingt lebenslang die 
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Sekretärin, heterosexuelles Gegenüber von Chef 
und Ehemann -, die durchaus mit einem Freiheits- 
gewinn verbunden sein kann. Wir bezeichnen dies 
als »Prekarisierung« der Plätze. Zugleich ist die 
»Fähigkeit zur Durchquerung« allerdings eine mü- 
hevolle, die viel sexuelle Arbeit erfordert und in die 
Macht verwickelt. 


» Wenn alle gesellschaftlichen und persön- 
lichen Bereiche als »Arbeit« gefasst werden, 
besteht dann nicht die Gefahr, alle Differenzen 
unter den Arbeitsbegriff zu subsumieren? Ich 
frage mich zum Beispiel, ob das Verhältnis von 
Sexualität und Arbeit kausal gedacht wird, sich 
die Arbeitsverhältnisse in den sexuellen Verhält- 
nissen sozusagen abbilden oder ob sie sich nicht 
auch konträr dazu verhalten können. Ein anderes 
Problem sehe ich darin, dass man selbst dazu 
neigt, insbesondere in den unklaren Arbeitsver- 
hältnissen von KünstlerInnen, TheoretikerInnen, 
etc. sein eigenes Leben vollkommen über Arbeit 
zu definieren. 

« Dass wir von »Arbeit« sprechen, soll keinesfalls 
dazu führen, jede Praxis als Arbeit zu definieren. 
Es soll vielmehr die feministische Politik aufgreifen, 
Arbeit als ein umkämpftes Feld zu betrachten, und 
probehalber zu markieren, was gewöhnlich unmar- 
kiert bleibt, was nicht als Arbeit gesehen und ent- 
lohnt und zudem gar nicht als Teil gesellschaft- 
licher Produktivität betrachtet wird. Die Bezeich- 
nung wendet sich also gegen die Verbannung einer 
Diskussion über Sexualität und Geschlecht aus der 
Diskussion von Ökonomie, Bruttosozialprodukt 
und Lohnarbeit. Ebenso ist auch die Benennung als 
»sexuell« ein strategisches Mittel, um die Bedeu- 
tung von Kategorien/ Begriffen wie »Sexualität« 
und »Heteronormativität« in der Diskussion um 
Arbeit herauszustellen. 


>» In der Ausstellung normal love, die du ge- 
meinsam mit Pauline Boudry kuratiert hast, 
greift ihr das Thema »Arbeit und Sexualität« 
ebenfalls auf. Ausgangspunkt sind die Fotogra- 
fien und Tagebücher der Hausangestellten Han- 
nah Cullwick, die im London des 19. Jahrhunderts 
lebte ... 

« Hannah Cullwick putzte nicht nur von früh 
morgens bis spät abends in verschiedenen Haus- 
halten, sondern sie produzierte auch eine Reihe 
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erstaunlicher Fotografien, umfangreiche Tagebü- 
cher und Briefe. In diesen betont sie ihre Stärke, 
ihre Muskeln und ihre schmutzigen großen Hände 
— Verkörperungen ihres Geschlechts, die sie als 
»männlich« bezeichnete und auf die sie sehr stolz 
war. Interessant war für uns, dass ihre gewöhnlich 
als »weiblich« codierte Haushaltsarbeit, ihre 
schwere Arbeit in den Haushalten, eben gerade 
zum Zeichen für Männlichkeit wurde. 

Hannah Cullwicks Porträts und Selbstporträts, die 
sie nicht nur als Hausangestellte, sondern auch in 
»Class Drag« oder »Ethnic Drag« zeigen, waren Teil 
eines sadomasochistischen Verhältnisses, in das sie 
mit Arthur Munby, einem Mann der bürgerlichen 
Klasse, involviert war. Interessanterweise — und 
ein bedeutsames Indiz für unsere Beschäftigung 
mit dem Verhältnis von Arbeit und Sexualität — wa- 
ren es Elemente ihrer harten Arbeit im Haushalt, 
die das Material für die gemeinsamen SM-Szenen 
abgaben. Die Arbeit, die Cullwick als Hausange- 
stellte verrichtete, reinszenierte sie gemeinsam mit 
Munby bei ihren Treffen in seiner Wohnung: sie 
putzte für ihn, wusch seine Füße, säuberte seine 
Schuhe oder leckte sie ab. Cullwick beschrieb sich 
als Sklavin Munbys, sie trug ein »slave band« am 
Handgelenk, das sie niemals ablegte, und am Hals 
eine Kette, zu der Munby den Schlüssel besaß. Sie 
nannte ihn »massa«, eine Bezeichnung, die wie 
»slave« auch auf die Realität Englands als Kolonial- 
macht verweist. 

Die Durchquerungen sozialer Positionen, die sie auf 
den Fotografien inszenierte - die sie nicht nur als 
Hausangestellte, sondern auch als bürgerliche Frau, 
als bürgerlicher junger Mann oder als »slave« in 
»blackface« zeigen -, spielten teils auch in Cull- 
wicks Alltagsleben eine Rolle, wenn sie etwa mit 
Arthur Munby in »bürgerlichem Drag« verreiste. 
Die Fotografien können als eine Technologie ver- 
standen werden, diese Durchquerungen zu kon- 
trollieren oder die damit verbundenen großen An- 
strengungen und beständigen Überlegungen zu re- 
flektieren. Die Frage nach den »Durchquerungen« 
war also auch für das Ausstellungsprojekt entschei- 
dend: Ausgangspunkt war die Frage, ob sich die 
Durchquerung der sozialen Hierarchien von Klasse, 
Geschlecht und »Race«, die Hannah Cullwick in- 
szenierte und die sie offenbar begehrte, heute im 


Feld der Arbeit als paradoxe Anforderung verall- 
gemeinert hat. 
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» Diese historischen Bilder kontextualisiert ihr 
mit zeitgenössischen künstlerischen Arbeiten, 
die sich vor allem mit queeren Fragestellungen 
einer Umarbeitung von Heterosexualität und 
Zweigeschlechtlichkeit befassen. Was bedeutet 
eine solche Kontextualisierung, wenn zu Hannah 
Cullwicks Zeiten queere Politiken oder der Be- 
griff »queer« noch gar nicht existierten? 

« Kontextualisiert werden historische Arbeiten 
ja immer, auch wenn sie in einer ganz klassischen 
(und heteronormativen) Geschichtswissenschaft 
behandelt werden. Feministische Theoretikerinnen 
(Donna Haraway z.B.) haben für uns überzeugend 
dargestellt, wie jede wissenschaftliche Arbeit (und 
das gilt für künstlerische Arbeiten wohl ebenso) aus 
Positionierungen heraus erfolgt und dass diese 
Positionierungen auch in den »Ergebnissen« ihre 
Effekte hinterlassen. Ein gutes Beispiel ist Arthur 
Munby, die zweite historische Figur der Ausstel- 
lung, der als eine Art früher Sozialwissenschaftler 
die harte Arbeit von Frauen dokumentierte und da- 
bei ihre Männlichkeit, ihre großen Muskeln und ihre 
Größe herausstellte. Es wird sehr deutlich in seinen 
Texten, dass er dabei einer (sexuellen) Obsession 
mit der Männlichkeit von Frauen folgte, und dass er 
zugleich seine eigene, femininere Gestalt, seine 
»Weiblichkeit« und seine Bürgerlichkeit mittels 
dieser Studien mit produzierte. 

Eine Kontextualisierung der Arbeiten, die einen 
heteronormativen und zweigeschlechtlichen Rah- 
men nicht verlassen würde, würde wohl einfach 
nicht auffallen, was weniger ein Indiz für gröfere 
»Objektivität« ist, als für das Arbeiten der »Nor- 
malität«, die sich solcher Evidenzen bedient. 

Der Film normal work, den wir als eine Art kuratori- 
sche These der Ausstellung verstanden haben, stellt 
einen solchen Kontext ganz direkt her. Er reinsze- 
niert vier der historischen Fotografien von Hannah 
Cullwick, auf denen diese Posen einnimmt, mittels 
derer sie verschiedene gesellschaftliche Positionen 
von Klasse, »Race« und Geschlecht durchquert. Im 
Film sieht man der Performer_in Werner Hirsch bei 
dem Versuch zu, die Posen Hannah Cullwicks mög- 
lichst genau nachzuahmen. Werner Hirsch /Hannah 
Cullwick orientiert sich an seiner/ihrer Erinnerung, 
an einem Spiegel oder einem Vorbild, das nicht im 
Bild ist, oder an Anweisungen, die ihm/ihr ebenfalls 
von außerhalb des Bildraums zugerufen werden. 
Indem im Film zwei unterschiedliche historische 
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Pauline Boudry: normal work, 2007 


Momente (die viktorianische und die heutige Zeit) 
und zwei Orte des Sprechens aufeinander treffen, 
werden die unterschiedlichen Referenzen geradezu 
ausgestellt: Die historischen Fotografien werden 
mit dem Kontext gegenwärtiger Drag-Performan- 


ces und Umarbeitungen von Zweigeschlechtlich- 
keit konfrontiert. Umgekehrt wird den zeitgenössi- 
schen Drag-Performances ein historischer Vorläu- 
fer beigestellt, in dem das Verhältnis von Sexualität 
und Arbeit verhandelt wurde. Diese doppelte Kon- 


Titel | 39 


textualisierung wird durch zwei unterschiedliche 
Dekore unterstützt, die wie in einem Fotostudio als 
Hintergrund verwendet werden: der eine greift eine 
Malerei des ı9. Jahrhunderts auf, der andere eine 
zeitgenössische Fotografie von Del LaGrace Vol- 
cano (Daddy Boy Dykes), die auch in der Ausstel- 
lung zu sehen ist. Es wird der Prozess ausgestellt, 
der mittels einer wiederholten Kopie historisch 
entstandener und kulturell verfügbarer Bilder Indi- 
viduen zu Subjekten macht und dabei vom wert- 
schätzenden oder drohenden Blick einer Autorität 
begleitet wird. 


>» In der Ausstellung normal love wird eine 
»Politik des Fetischs« als Konzept entworfen. 
Wie es im Katalogtext heißt, ermöglicht der 
Fetisch einen Transfer von der Arbeit zur Sexua- 
lität - und umgekehrt. Die zum Fetisch erhobe- 
nen Objekte, wie die schmutzigen Hände von 
Hannah Cullwick, seien besonders stark sozial 
konventionalisiert und eigneten sich daher, in 
den Bereich des Sexuellen übertragen zu werden, 
was sich implizit auf die Freudsche Fetisch-These 
bezieht, derzufolge »ein Fetisch besonders gut 
hält«, wenn er Gegensätze, ein unentscheidbares 
Schwanken zwischen zwei Kategorien, wie Der- 
rida in Anschluss an die Analysen Freuds und 
Marx kontrastiert - in diesem Fall Arbeit und 
Nicht-Arbeit - in sich vereint. Meiner Ansicht 
nach würde es sich bei Cullwicks Fetischen je- 
doch eher um eine Erhebung von Arbeitskleidung 
in etwas Sexuelles handeln. Ich frage mich, ob 
dabei die Gegensätze von Sex und Arbeit nicht 
doch dialektisch in etwas drittes, den Fetisch, 
aufgehoben werden oder ob die Unentscheidbar- 
keit noch zum Tragen kommt. 

< Eine Reihe von Strategien der Sichtbarmachung 
sicherten, wie man sagen könnte, die Repräsen- 
tation des sexuellen Verhältnisses von Cullwick und 
Munby in Cullwicks Arbeitskontext und die Reprä- 
sentation des Arbeitsverhältnisses innerhalb der 
sexuellen Inszenierungen: Das war zum einen der 
»Schmutz«. Hannah Cullwick legte Wert darauf, 
bei der Arbeit so schmutzig wie möglich zu sein 
und widersetzte sich so direkt dem viktorianischen 
Ideal der Sauberkeit, das Frauen abverlangte, die 
Spuren ihrer Arbeit möglichst zu verdecken. Cull- 
wick beschrieb in ihrem Tagebuch nicht, wie sauber 
das Haus, sondern eher wie schmutzig sie selbst im 
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Verlauf der Arbeitsvorgänge wurde. Ein Grund mag 
sein, dass sich Schmutz als visuelle Maßeinheit 
der Arbeit besser eignete, oder auch, dass das Zei- 
chen Schmutz in den Inszenierungen mit Munby 
leicht zitiert werden konnte. Ein anderes Zeichen 
waren die Muskeln und die Hände von Hannah 
Cullwick: Cullwick und Munby maßen gemeinsam 
den Umfang von Cullwicks Armen und die Breite 
ihrer Hand. Ihrer Größe und Stärke wurde auf diese 
Weise ein messbarer Wert zugewiesen, der sowohl 
im Arbeitsverhältnis als auch im sexuellen Ver- 
hältnis eine Bedeutung besaß. Für unsere Darstel- 
lungen von Hannah Cullwicks Leben und Arbeiten 
— im Text oder in der Ausstellung — ging es darum, 
Begriffe zu finden, die in beiden Bereichen, Arbeit 
und Sexualität, eine Rolle spielen. Dazu schien der 
Begriff des »Fetischs« sehr gut geeignet, da er ja 
sowohl von Marx als auch von Freud verwendet 
wurde (bei Marx zur Kennzeichnung des fetischis- 
tischen Charakters der Ware, bei Freud um eine von 
ihm als »Perversion« dargestellte sexuelle Praxis 
zu beschreiben) und also in beiden, weitgehend 
getrennt ausgetragenen Begriffstraditionen eine 
Rolle spielt. Die Fetischisierung von Körpermerk- 
malen oder Gegenständen wurde im Film normal 
work herausgearbeitet und spielte auch für die in 
der Ausstellungsgestaltung aufgegriffenen Mate- 
rialien und Formen eine große Rolle. 

Die Fetische von Cullwick und Munby waren so 
gewählt, dass sie auf den ersten Blick sowohl auf 
Sexualität und Vergeschlechtlichung als auch auf 
Arbeit verwiesen: z.B. ließen Muskeln und Schmutz 
sowohl an weibliche Männlichkeit wie auch an ge- 
leistete Arbeit denken, das Sklavenband referierte 
zugleich auf ein sexuelles Verhältnis von Dominanz 
und Unterwerfung als auch auf abhängige Arbeit, 
die Hände konnten für sexuelle Berührung wie für 
Handarbeit stehen. Da die von Cullwick und Munby 
gewählten Objekte »Sichtbarkeit« und »Wert« 
damit zum einen »ausstellten« zum anderen 
»umarbeiteten«, lässt sich von einer »Politik des 
Fetischs« sprechen. Es handelte sich um Gegen- 
stände, die in der Lage waren, einen Transfer der 
Bedeutung vom sexuellen Bereich in den Arbeits- 
bereich oder vom Arbeitsbereich in den sexuellen 
Bereich zu leisten und auf diese Weise die verschie- 
denen Ökonomien in beiden Bereichen neu zu ver- 
handeln. Schmutz beispielsweise war in der Kon- 
vention der viktorianischen Gesellschaft in hohem 
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Maße mit sozialer Bedeutung belegt: Weiße Bür- 
gerlichkeit war dadurch gekennzeichnet, sauber zu 
sein, keine Spuren schmutziger Arbeit zu tragen. 
Schmutz war demgegenüber das Zeichen der Ar- 
beiterklasse, insbesondere der männlichen und das 
Zeichen der Menschen in den Kolonien. Gerade 
aufgrund solcher Konventionen eigneten sich diese 
Fetische für eine soziale Verhandlung von Bedeu- 
tung und Wert. 

Beide, Marx und Freud, bezogen den Begriff des 
»Fetischs« zudem ausgerechnet aus der Kolonial- 
geschichte, was für unsere Frage nach der Histo- 
risierung gegenwärtiger Machtrelationen im Feld 
der Arbeit ebenfalls interessant war. Der Begriff war 
- was heute nicht mehr unbedingt Teil kollektiver 
Erinnerung ist — eine Bezeichnung, die in Europa 
verwendet wurde, um die »primitive Religion« der 
Kolonisierten zu markieren. Als »Fetisch« wurden 
Kultobjekte bezeichnet; es handelte sich um Ob- 
jekte, denen ein hoher sozialer Wert zugesprochen 
wurde, der nicht dem europäischen Wertesystem 
entsprach. Die Rede von »Fetischen« war geeignet, 
die Vormachtstellung des westlichen Wissens als 
»aufgeklärtem« gegenüber einem als irrational be- 
trachteten Umgang mit Wert in den Kolonien zu 
behaupten. Fetischisten waren danach die »Perver- 
sen« oder die »unzivilisiert« Religiösen, die dem 
evolutionären Fortschritt nicht folgen (können). 
Sie waren diejenigen, die nicht nur nicht zur Zivili- 
sation gezählt wurden, sondern diese sogar bedroh- 
ten. Der Diskurs um Fetischismus wurde im 19. und 
beginnenden 20. Jahrhundert zu einem Instrument 
der Kontrolle, in dem die Regulierung von Sexua- 
lität, »Rassialisierung«, Geschlecht und Ökonomie 
zusammenlief. 


Während Freud den Fetischismus in den privaten 
Bereich verwies und Marx ihn im öffentlichen 
Bereich des Marktplatzes ansiedelte, erhielt er für 
Cullwick und Munby seine Bedeutung gerade da- 
durch, dass in ihm Öffentliches und Privates 
zusammenliefen. Der Fetisch kann daher als ein 
Objekt betrachtet werden, in dem sich sexuelle 
Arbeit manifestiert: die Fertigkeiten und Fähigkei- 
ten, die einen Warenwert produzieren und zugleich 
ein verkörpertes Subjekt mit »persönlichen« Eigen- 
schaften herstellen, werden in einem einzigen Ob- 
jekt signifiziert. Der »Aufwand«, der den Subjekten 
abgefordert wird, um ihren Platz einzunehmen und 
Anerkennung zu erhalten, findet ein Objekt, das 
seinen Wert repräsentiert. Es ist ein Kennzeichen 
sexueller Arbeit, dass sie Individuen mit Wider- 
sprüchen konfrontiert, die ihnen individuelles Han- 
deln abverlangen, anstatt sie auf einer gesellschaft- 
lichen Ebene zu verhandeln. Der Fetisch stellt da- 
mit zum einen eine Verobjektivierung sexueller 
Arbeit dar — wie sie sich besonders deutlich in 
den Maßeinheiten zeigen, die Cullwick und Munby 
verwenden. Und er ermöglicht zum anderen eine 
Phantasie der Kontrolle sexueller Arbeit: Die Wi- 
dersprüche, die sexuelle Arbeit anreizen und in 
Gang halten, werden im Fetisch still gestellt. Das 
Zählen der Stiefel wird etwa zu einer konvertier- 
baren Währung, die den Drohungen des Arbeits- 
lebens, der Angst um die Position einer anerkann- 
ten Arbeiterin, der fehlenden Repräsentation ihrer 
Arbeit, der fehlenden Anerkennung entgegen- 
gesetzt wird, es kann sowohl als wertvolles Zei- 
chen erfolgreicher sexueller Unterwerfung als auch 
als Zeichen erfolgreicher Putzarbeit gelten. © 


Die Fortsetzung von Reproduktions- 
konten fälschen! ist 2007 bei b_books 
Berlin erschienen. Brigitta Kuster und 
Renate Lorenz: Sexuell arbeiten - 

Eine queere Perspektive auf Arbeit und 
prekäres Leben. 


Das Buch entwickelt den Begriff der 
»sexuellen Arbeit« an drei Beispielen: 
den Tagebüchern, SM-Szenen und 
Drag-Photographien der viktorianischen 
Hausangestellten Hannah Cullwick, den 
Praxen der Gäste und Angestellten des 
Büro-Suite-Hotels im heutigen Berlin 


und an Gesprächen mit Computerspezia- 
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list_innen, die kürzlich nach Deutschland 
migrierten. Entlang des Materials stellen 
die Autorinnen eine neue Anordnung von 
Macht im Feld der Arbeit dar. Diese er- 
möglicht, die angebotenen gesellschaft- 
lichen Plätze - Mann oder Frau, Dyke 
oder hetero, mobile Arbeitskraft oder Mi- 
grantin, Chef oder Sekretärin - zu durch- 
queren. Doch zugleich erfordert dieses 
Machtdispositiv die »Fähigkeit«, solche 
Durchquerungen überhaupt bewältigen 
zu können. Das double bind aus Ermög- 
lichung und Zwang kennzeichnen die 
Autorinnen als »Prekarisierung«, den zu 


leistenden Aufwand als »sexuelle Arbeit«. 


In Gesprächen mit Jane Ward, der 
Gruppe Precarias a la Deriva, Antke Engel 
und Katerina Nedbalkovä lotet das Buch 
das Verhältnis von Arbeit und Sexualität 
in verschiedenen gesellschaftlichen Fel- 
dern weiter aus. 


Zur Ausstellung »Normal Love« (Künst- 
lerhaus Bethanien, Berlin 2007) ist ein 
Katalog bei b_books erschienen. Renate 
Lorenz (Hg.): Normal Love. Precarious 
Sex. Precarious Work. 
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Seinen Vornamen durfte Tobi ändern lassen. Der 
frühere weibliche Vorname, mit dem er sich schon 
als Kind unglücklich fühlte, ist inzwischen aus dem 
Personalausweis und dem Reisepass getilgt. Mehr 
kann er bisher nicht verlangen. Amtliche Doku- 
mente in sozial- und familienrechtlichen Angele- 
genheiten kennzeichnen ihn weiterhin als weiblich. 
Um für den Staat als Mann zu gelten, müsste der 
19-Jährige noch eine entscheidende Bedingung 
erfüllen: seinen »weiblichen« Körper sterilisieren 
lassen. Denn der Gesetzgeber will die Vorstellung 
nicht ertragen, dass zwei rechtlich als Männer gel- 
tende Personen ein Kind miteinander zeugen könn- 
ten. 

Die Eierstöcke müssen herausgenommen werden, 
die Eizellen vernichtet werden. »Wozu das Ganze? 
Die Situation ist doch so schon schwierig genug«, 
seufzt Tobi. Die Transmänner, die sich einmal im 
Monat in der Gruppe »Hanse-X-Men« im Selbst- 
hilfezentrum Kiss in Hamburg-Altona treffen, är- 
gern sich über derartige Probleme. Welches Ge- 
schlecht im Pass eingetragen wird, darf man hier- 
zulande nicht wählen, ein »Weder noch« gibt es 
nicht. Dafür sorgt ein bemerkenswertes Exemplar 
deutscher Regelungskunst — das im Jahr 1980 erlas- 
sene Transsexuellengesetz. Es erklärt die Einord- 
nung der Bevölkerung in zwei scharf abgegrenzte 
Geschlechter zur Norm und stellt für Menschen, 
die die Entscheidung zwischen diesen beiden Alter- 
nativen selbst treffen möchten, äußerst hohe Hür- 
den auf. 
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Steinke. Schwule Frauen, 
he Männer. Geschlecr 


SFR 


Nur unter sehr engen Voraussetzungen kann ein 
Mensch einen Vornamen annehmen, der seinem 
bei Geburt zugeschriebenen Geschlecht wider- 
spricht. Nur unter noch engeren Voraussetzungen, 
nämlich nur nach einer geschlechtsangleichenden 
Operation, wird dieses selbstbestimmte Geschlecht 
auch rechtlich anerkannt und in das Geburtenbuch 
eingetragen. Im Altonaer Kiss erzählt der Sitznach- 
bar von Tobi, wie er nach langen Jahren der Aus- 
einandersetzung mit Behörden und Ärzten endlich 
mit allen erforderlichen Gutachten vor einen Rich- 
ter trat und die offizielle Umschreibung seines 
Geschlechts verlangte. Dort bekam er dennoch zu 
hören: »Sie haben doch psychische Probleme. Ge- 
hen Sie in Therapie.« 

In den vergleichsweise knappen Paragraphen des 
Transsexuellengesetzes steckt eine Grundsatzent- 
scheidung des deutschen Gesetzgebers. In dem 
Gesetz wird sichtbar, unter welchen Umständen 
der Staat ein bestimmtes Geschlecht anerkennt, 
und damit: was er überhaupt unter dem Begriff 
des Geschlechts versteht. Das Transsexuellenge- 
setz knüpft dabei nicht etwa an das (geänderte) 
Selbstverständnis eines Menschen an, sondern in 
erster Linie an die Genitalien. Damit wird ignoriert, 
dass Transmänner und -frauen - anders als viele 
Menschen es vermuten — keineswegs durchgehend 
zu einer Operation bereit sind bzw. diese wün- 
schen. Eine Anerkennung ihrer geschlechtlichen 
Identität bleibt ihnen in diesem Fall verwehrt. 
Ebenso ergeht es Menschen, die sich weder auf 


männliche noch auf weibliche Eindeutigkeit fest- 
legen lassen wollen. 

Was ist nun laut Gesetz unter dem Begriff des 
Geschlechts zu verstehen? Diese Frage beantwor- 
ten in der Praxis des Transsexuellengesetzes »Gut- 
achter«. In Hamburg gibt es nur drei von ihnen. 
Manchmal geht es bei ihren Prüfungsgesprächen 
zur »ermpfundenen Geschlechtszugehörigkeit« um 
die Kleidung, die ein Mensch bevorzugt trägt. Einer 
der Gutachter konzentriert sich üblicherweise vor 
allem auf das Sexualleben. Kürzlich füllten die Aus- 
führungen zu den sexuellen Vorlieben eines Pro- 
banden 35 von 40 Seiten des Gutachtens. 

Bis vor kurzem knüpfte die juristische Grenzzie- 
hung zwischen den Geschlechtern noch ganz offen 
an die sexuelle Orientierung eines Menschen an. 
Dies illustriert der Fall einer Hamburgerin, die es im 
Jahr 2005 nach langen Auseinandersetzungen mit 
den Behörden bis vor das Bundesverfassungs- 
gericht schaffte. Sie war als »Kai« geboren worden 
und hatte ihren Vornamen später standesamtlich 
in »Karin« ändern lassen. Karin hatte sich keiner 
Operation unterzogen, sondern »nur« die für eine 
Vornamensänderung notwendigen zwei Gutachten 
darüber eingeholt, dass sie »sich dem anderen 
Geschlecht zugehörig empfindet« und »seit min- 
destens drei Jahren unter dem Zwang steht, ihren 
Vorstellungen entsprechend zu leben« (Paragraph ı 
Transsexuellengesetz). Dem Standesamt galt sie 
damit, mangels Operation, weiterhin als Mann, der 
nun lediglich einen weiblichen Vornamen tragen 


durfte. Als Karin und ihre weibliche Lebenspart- 
nerin ihre Beziehung rechtlich absichern wollten, 
stand den beiden daher auch nicht die Möglich- 
keit einer gleichgeschlechtlichen Lebenspartner- 
schaft offen. »Lesbische Männer« gebe es schließ- 
lich nicht, erklärte das Standesamt und verlangte 
von Karin und ihrer Lebenspartnerin vielmehr, 
dass sie als Mann und Frau eine Ehe schlössen. Das 
taten die beiden. Daraufhin machte das Standes- 
amt allerdings Karins Vornamensänderung wieder 
rückgängig, denn so schrieb es das Transsexuellen- 
gesetz vor. Dem Gesetz lag hier die Vorstellung 
zugrunde, dass jemand, der eine Frau heirate, sich 
wohl nicht mehr als Frau fühle und daher zur Klar- 
stellung seinen männlichen Vornamen wieder an- 
nehmen müsse. Weil Karin eine Frau liebte, be- 
nannte die Behörde sie also kurzerhand wieder in 
»Kai« um. 

Die Entscheidung einer Person für eine Partnerin 
wertete das Gesetz damit einfach als Statement 
über das eigene Geschlecht — wenn da einerseits 
eine Frau sei, müsse auf der anderen Seite ja 
»logischerweise« ein Mann stehen. »Logisch« ist 
an dieser Sichtweise überhaupt nichts, wie es das 
Bundesverfassungsgericht im Fall von Karin auch 
klarstellte. Mit dem sexuellen Interesse an anderen 
Menschen hat die Änderung des eigenen Ge- 
schlechts erst mal nichts zu tun, daher trifft es der 
Ausdruck »transgender« auch besser als der vom 
Gesetzgeber verwendete Ausdruck »transsexuell«. 
Eine Frau, die als Mann geboren wurde, kann fak- 
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tisch alles sein, was andere Frauen auch sein kön- 
nen — auch lesbisch. 

Eine weitergehende Kritik an den Geschlechternor- 
men, die das Transsexuellengesetz beinhaltet, ist 
von Seiten des Bundesverfassungsgerichts jedoch 
seither nicht mehr zu vernehmen gewesen. In 
Karlsruhe erkennt man zwar inzwischen an, dass es 
für das »rechtliche Geschlecht« einer Person nicht 
allein auf die Genitalien, sondern »auch« auf ihr 
»nachhaltiges subjektives Empfinden« ankomme. 
Die Einordnung aller Menschen in zwei alternative 
Kategorien gilt dem höchsten deutschen Gericht 
aber nach wie vor als selbstverständliche Voraus- 
setzung der Rechtsordnung. 


So plastisch wie in einem Urteil aus dem Jahr 1957, 
mit dem das Bundesverfassungsgericht die damals 
geltende Strafbarkeit homosexueller Handlungen 
aufrechterhielt, hat das Gericht seine Sicht auf 
die Geschlechter in letzter Zeit zwar nicht mehr 
ausgedrückt. Darin hieß es: »Schon die körperliche 
Bildung der Geschlechtsorgane weist für den Mann 
auf eine mehr drängende und fordernde, für die 
Frau auf eine mehr hinnehmende und zur Hinnah- 
me bereite Funktion hin.« Das Gericht sollte aber 
nicht so missverstanden werden, als sei es inzwi- 
schen in diesen Fragen vom Fortschritt erfasst ge- 
worden: Die Verfassungsbeschwerden gegen die 
Diskriminierung Homosexueller durch das Straf- 
recht etwa lehnten die Karlsruher Richterinnen und 
Richter bis zuletzt rundweg ab. Die Reste des be- 
rüchtigten Paragrafen 175 des Strafgesetzbuchs 
wurden erst 1994 vom Bundestag gestrichen. 

Eher unverhofft spielte kürzlich ein Urteil des Bun- 
desverfassungsgerichts die Rolle als Aufhänger für 
eine neue Diskussion über das 1980 erlassene 
Transsexuellengesetz. Ende 2006 hatte das Bundes- 
verfassungsgericht bereits zum fünften Mal eine 
Passage in dem kurzen Gesetzestext für verfas- 
sungswidrig erklärt. Diesmal setzte das Gericht 
dem Bundestag zugleich eine Frist, um seinen Vor- 
gaben nachzukommen. Damit kam zeitweilig auch 
auf der politischen Ebene etwas Bewegung in die 
bislang vor allem von Betroffenenverbänden ge- 
führte Diskussion um Alternativen zur bisherigen 
Rechtslage. Wie sich allerdings die politischen Ak- 
teure bei dieser Gelegenheit gegenseitig in Drög- 
heit übertrafen, erwies sich dann doch als bemer- 
kenswert. 
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Der Lesben- und Schwulenverband in Deutschland 

(LSVD), der den Grünen nahe steht, engagierte sich 

für eine leichte Liberalisierung des Gesetzes. Er 

forderte, die Möglichkeit zur Umschreibung des 

Geschlechts auch auf Nichtdeutsche auszuweiten 

und künftig darauf zu verzichten, verheiratete 

Transmänner und -frauen zur Scheidung zu zwin- 

gen. Eine grundsätzliche Kritik an den Bedingungen, 

unter welchen der Staat ein anderes als das bei 

Geburt zugeschriebene Geschlecht anerkennt, übte 

der LSVD dagegen nicht. 

Zwar sahen die vom LSVD zu Beginn des Jahres 

2007 verbreiteten Vorschläge vor, die rechtliche 

Anerkennung einer Geschlechtsänderung nicht 

mehr von einem operativen Eingriff abhängig 
zu machen. Die Umsetzung dieser Forderung des 

LSVD hätte immerhin einen beachtlichen Paradig- 

menwechsel im deutschen Recht bedeutet: Damit 
wäre die juristische Definition des Geschlechts 
erstmals völlig von der körperlichen Beschaffenheit 
eines Menschen getrennt worden. Allerdings, und 
darin zeigte sich der Verband dann doch wieder 
sehr bodenständig, sollten nach den Vorstellungen 
des LSVD Transmänner und -frauen auch weiterhin 
für die rechtliche Anerkennung ihres subjektiv 
empfundenen Geschlechts den medizinischen Be- 
weis erbringen müssen, dass sie sich »aufgrund 
ihrer transsexuellen Prägung nicht mehr dem in 
ihrem Geburtseintrag angegebenen, sondern dem 
anderen Geschlecht als angehörig empfinden und 
unter dem Zwang stehen, ihren Vorstellungen ent- 
sprechend zu leben«. Die langwierigen und oft ent- 
würdigenden psychologischen Begutachtungsver- 
fahren wären nach der vom LSVD geforderten Re- 
gelung zwar verkürzt worden, aber nicht entfallen. 
Betroffenenorganisationen warfen dem LSVD dar- 
aufhin in der Debatte vor, einem Denken verhaftet 
zu sein, das Abweichungen von der männlich/weib- 
lichen »Natürlichkeit« — ganz mehrheitsfähig - als 
pathologisch begreife. Nach den Vorschlägen des 
LSVD müssten Transmänner und -frauen weiterhin 
zwei Gutachten von Ärzten einholen, kritisierte Ka- 
trin Alter von der Deutschen Gesellschaft für Tran- 
sidentität und Intersexualität. »Selbst die Deutsche 
Gesellschaft für Sexualforschung, auf die der LSVD 
sich beruft, hat festgestellt, dass es keine wissen- 
schaftlichen Kriterien für die »Diagnose« der Trans- 
sexualität gibt. Was sollen die Ärzte dann bitte 
begutachten %« 
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Die vom LSVD ausgearbeiteten Vorschläge waren 
in der Vergangenheit oftmals von den Grünen und 
der FDP unverändert übernommen worden, auch 
bei der Einführung der sogenannten Homo-Ehe 
hatte der LSVD eine maßgebliche Rolle gespielt. 
Mit seiner Verbandspolitik, die statt auf die Eman- 
zipation von staatlichen Geschlechternormen auf 
die Integration in dieselben setzt, hoffte der LSVD, 
wieder Teile der SPD für sich gewinnen zu können. 
Zum Erfolg fehlte ihm eigentlich nur ein Slogan wie 
»Das Standesamt darf kein Sperrbezirk für Trans- 
sexuelle sein«. Stattdessen zu sagen »Unser Ge- 
schlecht geht euch gar nichts an, ist nie die Sache 
des LSVD gewesen. 

Die Forderung einzelner Transgender-Organisatio- 
nen, die Entscheidung über das eigene Geschlecht 
gänzlich den betroffenen Menschen zu überlassen, 
nannte der Sprecher des LSVD, Manfred Bruns, 
schlicht »sehr utopisch«. Stattdessen zeigte sich 
der Verband gegenüber dem Bundestag erneut als 
äußerst hilfsbereit. Manfred Bruns, der in seiner 
früheren Karriere die Staatsanwaltschaft beim 
Bundesgerichtshof vertrat, verfasste für den Bun- 
destag einen Gesetzesentwurf, der nur die vom 
Bundesverfassungsgericht verlangten, eher kleinen 
Änderungen im Transsexuellengesetz vornahm. 
Daneben verfasste Bruns zwar noch einen zweiten 
Entwurf, der die weitergehenden Reformvorschläge 
des LSVD mit enthielt. Mit seinem ersten Entwurf 
für eine Minimalreform war den Parlamentarier- 
innen und Parlamentariern aber bereits mehr als 
genug gedient. Der Entwurf wurde von den Grü- 
nen übernommen und in den Bundestag einge- 
bracht. 

Dort traf sich der Innenausschuss zu einer Exper- 
tenanhörung. Die Rechtsanwältin Deborah Reinert 
erinnerte dabei daran, dass es durchaus noch wei- 
tergehende Möglichkeiten gebe, als bloß die un- 
vermeidlichen Vorgaben des Bundesverfassungs- 
gerichts umzusetzen, wie es die Grünen vorhätten. 
»Die wohl radikalste Reform des Transsexuellen- 
gesetzes wäre seine Abschaffung«, sagte Reinert. 
Christian Schenk, der früher als Abgeordneter der 
PDS im Bundestag saß, wies darauf hin, dass ge- 
setzliche Erleichterungen bei der Änderungen der 
Geschlechtszugehörigkeit schon allein deshalb zu 
begrüßen und unproblematisch seien, weil es kei- 
nerlei Fälle gebe, in denen dies missbräuchlich oder 
leichtfertig geschehen sei. »Niemand macht das 


zum Spaß.« Dennoch sei der Gesetzentwurf der 
Grünen eine »herbe Enttäuschung«, denn er ge- 
stalte das Transsexuellengesetz noch immer »zu 
rigide«. 

Ausgerechnet der im Innenausschuss anwesende 
Vertreter des CDU-geführten Innenministeriums 
verteidigte dagegen den Entwurf der Grünen. Er 
verwies darauf, dass der Gesetzentwurf der Grünen 
immerhin vorsehe, Ledigkeit nicht mehr zur Vor- 
aussetzung für eine Änderung der Geschlechts- 
zugehörigkeit zu machen. Das würde Transmännern 
und -frauen die Möglichkeit geben, eine beste- 
hende Ehe in eine Lebenspartnerschaft umzu- 
wandeln und umgekehrt. Allen weitergehenden 
Forderungen nach einer Reform erteilte das Innen- 
ministerium zugleich eine Absage. Es vertagte die 
Diskussion, wie schon in den Jahren zuvor, auf die 
nächste Legislaturperiode. So wurde die Minimal- 
reform Gesetz. Allein die Linkspartei hatte sich im 
Bundestag dafür ausgesprochen, das Transsexuel- 
lengesetz durch die Abschaffung amtlicher Ver- 
merke über das Geschlecht schlicht überflüssig zu 
machen. 


Für Tobi und die anderen Mitglieder der »Hanse-X- 
Men« im Altonaer Kiss bedeutet die Gesetzesände- 
rung immerhin eine kleine Besserung. Ein Bekann- 
ter aus der Gruppe dürfte sich darüber besonders 
freuen, erzählt Tobi. »Ein Transmann, der jetzt als 
»Frau< in einer Ehe zwischen zwei Menschen lebt, 
die sich weiterhin lieben.« Nach der alten Rechts- 
lage hätten die beiden sich zunächst scheiden las- 
sen müssen, bevor sie eine gleichgeschlechtliche 
Partnerschaft eingehen könnten. »Ein Trennungs- 
jahr und pi pa po. Dann müssten sie ja auch vor 
Gericht lügen.« Insofern sei das neue Gesetz, das 
eine direkte Umwandlung einer Ehe in eine gleich- 
geschlechtliche Partnerschaft ermögliche, »schon 
ein bisschen besser«. 

Den Zwang zur geschlechtlichen Eindeutigkeit, den 
das Transsexuellengesetz weiterhin festschreibt, 
finden die »Hanse-X-Men« dagegen nicht so pro- 
blematisch. Gerade hier sehnt man sich nach Ein- 
deutigkeit. »Es gibt wohl kaum einen Ort, an dem 
Männlichkeitsklischees offener zelebriert werden 
als bei uns«, hatte Tobi schon vor dem Treffen der 
Transmänner augenzwinkernd gewarnt. Und nach 
dem Treffen brausen die meisten Gruppenmitglie- 
der mit dem Motorrad nach Hause. (6) 
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Dieser Artikel handelt von Sex mit einem Partner, 
der im Lauf der Beziehung sein Geschlecht ge- 
wechselt hat. Transgender hören den Ausdruck 
»das Geschlecht wechseln« nicht gerne; die meis- 
ten von ihnen sprechen lieber von »Geschlecht an- 
gleichen« oder allgemein von der »Transition«. Aus 
der Perspektive des Partners - meiner Perspektive — 
ist der Begriff »das Geschlecht wechseln« durchaus 
angebracht. Ich war mal mit einer Frau zusammen 
und jetzt bin ich mit einem Mann zusammen. 

Das allein finden die meisten Menschen ein biss- 
chen ungewöhnlich, aber keineswegs unglaublich. 
Von einem Wechsel der sexuellen Orientierung hat 
man schon gehört (man denke an einen Kompass: 
neu eingenordet läuft man den korrigierten Kurs). 
Man ist auch bereit, den Gedanken zu akzeptieren, 
dass jemand im Laufe seines Lebens Partner unter- 
schiedlichen Geschlechts haben kann. Man findet 
dafür meist Erklärungen, die stillschweigend davon 
ausgehen, dass eine bestimmte Phase eines Lebens 
auf irgendeine Weise »falsch« gewesen sein muss. 
Überraschend oft fällt im Zusammenhang mit sol- 
chen Überlegungen des Wort »Phase« und auch 
das Wort »nur«, so als bestünde zwischen beidem 
ein Zusammenhang. »Bisexualität« ist ein vermie- 
denes Wort, es klingt schon zu sehr nach faulem 
Kompromiss, nach Lüge und Popstars, die an ihrem 
Image arbeiten wollen. Weil die Menschen, mit 
denen man über diese Dinge spricht, meistens 
Freunde sind, möchten sie so etwas nicht unter- 
stellen. Es erscheint ihnen höflicher, anzudeuten, 
dass man sich früher falsch und jetzt richtig ent- 
schieden habe, sei es wegen äußerer Zwänge, sei es 
wegen eigener Unsicherheiten. Es erscheint ihnen 
keineswegs unhöflich, anzudeuten, dass sie das 
irgendwie immer schon geahnt hätten bzw. dass 
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man sich das aber nie habe anmerken lassen. Letzte 
Andeutung trifft erstaunlich oft die Mitte zwischen 
Kompliment und Vorwurf. 

Falls Menschen, mit denen man über diese Dinge 
spricht, meistens Freunde, das Frühere, das ja nun 
offenbar nur eine Phase war, keinesfalls als Irrtum 
hinstellen möchten, dann greifen sie zum Mittel 
der romantischen Verklärung. Früher war immer 
alles goldrichtig, nur bin ich jetzt und heute in eine 
Phase eingetreten, die natürlich keineswegs falsch 
ist (meine Freunde sind erstaunlich oft auch Freun- 
de meines Partners), nur voller Belastungen und 
Schwierigkeiten, die unsere übergrofße Liebe hin- 
wegfegt. Wir dürften eigentlich gar nicht mehr 
zusammen sein, wir sind völlig inkompatibel. Für 
mich war früher doch alles richtig, für ihn/sie muss 
doch alles falsch gewesen sein. Jetzt, wo für sie/ihn 
alles richtig ist, muss für mich doch eigentlich alles 
falsch sein, nur ist aber die Macht der Liebe doch 
so groß wie im Kino und durch eine irgendwie ma- 
gische Phasenverschiebung stimmt doch alles. Man 
findet es keineswegs unhöflich, auf diese Weise 
anzudeuten, dass ich entweder ein Trottel bin oder 
ein Fußabtreter. Nur die Liebe zählt, wie man weiß, 
da hat der Sex die Klappe zu halten. 

Die ganze Verwirrung entsteht natürlich aus der 
Tatsache, dass ich Bisexualität lebe, ohne den 
Partner gewechselt zu haben. Erstaunlich oft fällt 
im Rahmen der romantischen Verklärung der Satz, 
mein Partner sei ja trotz allem noch derselbe 
Mensch. Das ist natürlich kompletter Blödsinn. 
Wenn man nach Jahren des bürokratischen Auf- 
wands und langwieriger, durchaus schmerzhafter 
Behandlung derselbe Mensch wäre, könnte man 
sich den ganzen Aufstand sparen. Wenn die Tat- 
sache, ob man als Mann oder als Frau wahrgenom- 
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men wird und ob man sich selbst so empfindet, so 
wenig Bedeutung hätte; wenn man vollkommen 
gleich behandelt würde, egal, ob man einen Bart 
trägt, Brüste hat oder Kinder gebären kann, dann 
würde ich mit Menschen, die meistens meine 
Freunde sind, solche Gespräche gar nicht führen 
und mein Partner hätte bestenfalls eine Lifestyle- 
Entscheidung getroffen. Dass das nicht stimmt, 
muss jedem klar sein. 

Trotzdem ist das Argument von der gleichen Person 
interessant, denn es führt zum Kern des ganzen 
aufgeregten Geredes. Stillschweigend geht es da- 
von aus, dass es eine Identität gäbe, die gegenüber 
dem, was man tut, irgendwie unabhängig sei. Man 
kann sich äußerlich verändern wie man will, man 
kann anders gehen, anders sprechen, über andere 
Witze lachen und sich sogar körperlich verändern 
lassen — es bleibt angeblich etwas, was davon un- 
berührt ist. Den Menschen, die meistens meine 
Freunde sind, käme es unhöflich und vermutlich 
geradezu anstößig vor, anzudeuten, dass sich Liebe 
auf etwas anderes richten könne, als auf diesen 
unveränderlichen Kern. Vielleicht gefällt ihnen die 
romantische Erklärung meiner Beziehung, die sie 
eigentlich für unmöglich halten, deshalb so gut: 
Weil diese sie in dem Glauben bestätigt, jede Liebe, 
jede wahre Liebe (und damit auch die eigene) ziele 
doch eigentlich auf etwas jenseits des Profanen, 
auf etwas, das über Aussehen, Stimme, das Lachen 
bei bestimmten Witzen und Genitalien hinausgeht. 
Ich glaube das nicht. In was verliebt man sich, wenn 
nicht in das, was der Partner tut? 

Und darum geht es im Grunde auch bei den ver- 
wunderten Fragen und darum geht es auch in die- 
sem Essay, der möglicherweise keiner ist: Um Sex. 
Nicht um Sexualität und nicht um sexuelle Orien- 
tierung. Es geht darum, was wir miteinander ma- 
chen. Das ist es, was Gesprächspartner eigentlich 
interessiert und was sie so gut wie immer nur dann 
fragen, wenn sie zu viel getrunken haben. Das un- 
gute Gefühl, dass eine Partnerschaft, die über einen 
Geschlechtswechsel hinaus andauert, die zentrale 
Rolle dessen, was man ist, gegenüber dem, was 
man tut, unangenehm in Frage stellt. Dass es doch 
bitteschön einfach nicht wahr sein kann, dass das 
Tun entscheidender sein kann als das Sein, das sich 
doch, wie man weiß, durch alles Handeln nicht aus 
der Welt schaffen lässt. 

Genau so ist es aber. Bei einer tief greifenden 


Veränderung eines Partners, von denen der Wech- 
sel des Geschlechts eine unter vielen ist, entschei- 
det sich die Frage nach dem Aufrechterhalten der 
Beziehung nicht an irgendeiner Identität, die mit 
einer anderen in Konflikt gerät. Sie entscheidet sich 
allein daran, ob man gemeinsam noch Dinge tun 
kann, die genauso gut oder besser sind als die, die 
man vorher gemacht hat. Mag ich das neue Lachen 
genau so gern wie das alte? Gefällt mir der neue 
Filmgeschmack? Mit welchen neuen Freunden ge- 
hen wir jetzt wo hin, was sind unsere Gesprächs- 
themen und was machen wir danach im Bett? 
Was kann man mit dem neuen Körper so alles 
anstellen und ist es mindestens ein hinreichender 
Ersatz für den alten? Was kann ich jetzt nicht mehr 
machen und jetzt zum ersten Mal machen? Ein 
Geschlechtswechsel verändert die sexuellen Hand- 
lungsmöglichkeiten natürlich ziemlich drastisch, 
zugegeben. Genau genommen verändern sich die 
sexuellen Handlungsmöglichkeiten aber in jeder 
Beziehung und ständig. Was man machen kann 
und will oder nicht mehr machen kann und nicht 
will, ist ohnehin immer die Frage. 

Es ist erstaunlich, wie oft in Gesprächen mit Men- 
schen, die meistens meine Freunde sind, das Wort 
»Sex« das Wort »nur« einschlieft, wenn man be- 
denkt, wie viel komplizierter und anstrengender es 
ist, etwas zu tun, als blof3 etwas zu sein. 

Sex bringt alles durcheinander. Aber auch das 
Schreiben. Als ich diesen Essay begann, war er noch 
ziemlich deutlich ein Essay. Ich dachte zunächst an 
eine Interviewreihe mit anderen Transpartnern als 
Grundlage. Ich wollte sie fragen, wie ihre Umwelt 
auf die Beziehung reagiert, welche Schwierigkeiten 
es im Alltag gibt und wie sie mit ihrem Selbstbild 
zurechtkommen. Die meisten von ihnen waren 
vorher irgendetwas Eindeutiges, hetero, schwul, 
lesbisch, bis der Geschlechtswechsel des Partners 
das durcheinander brachte. Sie wurden etwas an- 
deres, ohne dass man sie danach gefragt hätte. 
Ich stellte mir das als einen fröhlichen, positiven 
Artikel vor, weil auch die meisten Transpartner, 
die ich kenne, ziemlich fröhliche und zufriedene 
Menschen sind. Ihre Probleme sind für gewöhnlich 
sehr viel greifbarer und alltäglicher, als irgend- 
welche Identitätskategorien. Es geht dabei, soweit 
ich das mitbekomme, eher um Steuererklärungen, 
Eifersucht oder Ärger mit dem Vermieter. Natürlich 
höre ich auch von Sorgen, die speziell mit dem 
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besonderen Leben des Partners zu tun haben, aber 
auch da ist selten von Identität und Selbstbildern 
die Rede. Man sorgt sich vor einer Operation, sucht 
nach dem perfekten Dildo oder ärgert sich wegen 
einer Beschimpfung auf der Straße (die in Anbe- 
tracht der Verfasstheit der jeweils Beschimpf- 
ten rückblickend oft auch komisch sind — wer 
wird schon sonst an einem Tag hintereinander als 
»Scheißlesbe« und »Schwuchtel« beschimpft, je 
nach Begleitung?). Aber insgesamt wollte ich zei- 
gen, dass Transpartner weder stumme Leidende an 
der Seite eines vom Schicksal Gebeutelten noch 
Helden sind, die selbstlos eine übergroße Liebe ze- 
lebrieren. Ich wollte zeigen (und ich war mir sicher, 
dass die Gespräche es ergeben würden), dass sich 
die meisten Transpartner für das Zusammenleben 
mit der geliebten Person entschieden haben und 
täglich neu entscheiden, wie es eben auch z. B. in 
jeder Heteroehe der Fall ist. Dass es sicherlich be- 
sondere Schwierigkeiten gibt, aber auch besondere 
Schönheiten, die sich aus ganz besonderen Sachen 
ergeben, die man eben nur mit Transpartnern erle- 
ben kann und die, im Gegensatz zur Vorstellung der 
meisten Leute, vieles andere aufwiegen. 

Die Interviews hätten deutlich gemacht, dass das 
Zusammenleben mit einem Transpartner — der Sex 
mit einem Transpartner — keineswegs eine Kata- 
strophe ist. Indem man Tag für Tag mit einem Trans- 
partner lebt und sexuell wie auch sonst schaut, was 
geht und was nicht mehr, tastet man sich an eine 
Entscheidung heran. Man lebt sich gemeinsam mit 
dem Partner in die Entscheidung hinein (und diese 
Gemeinsamkeit ist mir wichtig — allzu oft wird 
unterstellt, der Partner sei bestimmt sehr dankbar, 
dass man es mit ihm aushalte, so als habe er als 
Monster keine Wahl, sich jemand anderen zu su- 
chen). Es ist ein Prozess (wie das Schreiben eines 
Textes ein Prozess ist), der vermutlich nie aufhört: 
Es gibt möglicherweise gar keinen Moment der 
Entscheidung, sondern einen Rhythmus aus Han- 
deln und Innehalten, ein Miteinander-Leben, das 
erfolgreich und befriedigend verläuft oder eben 
nicht. Hier wäre beim Lesen der Interviews viel- 
leicht ein weiterer Moment der Verunsicherung 
eingetreten, wie ich ihn oft im Gespräch über »die- 
se Sache« erlebt habe, dass nämlich Gesprächs- 
partner mit eindeutiger Sexualität (oder was man 
dafür hält) davon ausgehen, ich hätte mich nach 
der Enthüllung der schockierenden Natur meines 
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Partners nach langem innerlichem Ringen ent- 
scheiden müssen, so, wie auch sie sich für ihre Part- 
ner in einem Moment der Klarheit ein für alle Mal 
entschieden hätten. Man entscheidet sich nicht für 
die Liebe. Man tut etwas, weil es sich gut anfühlt, 
oder man lässt es. Zusammen mit der oben er- 
wähnten Verschiebung von der Liebe zum Sein des 
Partners zur Liebe als gemeinsames Tun war das 
der zweite Punkt, über den ich bei meinen Gesprä- 
chen über »die Sache mit meinem Freund« immer 
stolperte: Der feste Glaube, dass Liebe eine Ent- 
scheidungssache sei. Wenn das in Frage gestellt 
wird, winden sich die Gesprächspartner immer 
unangenehm berührt und geben zu Protokoll, sie 
könnten mit so einer Unsicherheit nicht leben, sie 
bräuchten Verlässlichkeit. Die Interviews mit Trans- 
partnern, die mir vorschwebten, hätten vielleicht 
zeigen können, dass es große Verlässlichkeit schafft, 
sich vom Verlieben als gemeinsames Verbleiben in 
einem Zustand zu verabschieden und stattdessen 
das Abenteuer des hemmungslosen gemeinschaft- 
lichen Durchwurstelns anzugehen. Eine fröhliche 
Taktik, die keineswegs auf Transpartnerschaften 
beschränkt sein muss. 

Aber mir gefiel die Idee mit den Interviews immer 
weniger, je länger ich darüber nachdachte. Der 
Grund dafür war keine strikt stilistische oder theo- 
retische Überlegung; ich hatte vielmehr das Gefühl, 
ich würde das Thema verfehlen. Es sollte schließ- 
lich um Sex gehen. Ich würde mit so einer zum 
Essay komprimierten Interviewreihe alles mögliche 
ansprechen, Liebe, Sexualität, Identität, aber kaum 
was Körper miteinander Lustmachendes anstellen 
und was daran bei Transpartnerschaften so be- 
sonders wäre. Es wäre ein weiterer Essay über Iden- 
titätspolitik geworden, der bequem alles ausge- 
klammert hätte, was man sich vom Thema Sex 
erwartet. Man will es wissen. Auch über diese gru- 
selige Transsache, erst recht über diese gruselige 
Transsache. Man will ganz klar wissen, dass man 
selbst so etwas nie machen würde, aber alles dar- 
über hören, wie das geht — »ganz normaler Brillen- 
Typ wie du und ich macht es mit Monster mit 
angenähtem Riesenschwanz!« Mit meinem Inter- 
view-Essay hätte ich diese voyeuristischen Erwar- 
tungen natürlich bestens zurückgewiesen und das 
Niveau gehalten. Wir sind nicht auf dem Boulevard, 
wir sind hier die Speerspitze der Avantgarde. Sich in 
Neugier suhlen, das ist was für das Unterschicht- 
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fernsehen, wir wollen die Machtverhältnisse bre- 
chen und irgendwas mit Diskurs. Dabei wollte ich 
nicht mitmachen. Ich wollte zeigen, was wir ma- 
chen und wie gut das ist. Mein Problem dabei war, 
dass ich die notwendigen Fragen nicht stellen 
wollte. Mir ist das peinlich. Obwohl ich genau so 
gerne wie jeder andere wissen möchte, was andere 
im Bett machen, will ich es auf keinen Fall fragen. 
Ich bin viel zu verklemmt dazu. Wahrscheinlich 
könnte ich sogar fremde Leute auf der Straße leich- 
ter nach ihren Sexualpraktiken befragen als meine 
Freunde. Ich weiß sogar, dass mir das leichter fällt, 
ich habe nämlich mal für ein Meinungsforschungs- 
institut gearbeitet und per Telefon genau solche 
Fragen stellen müssen. Man kann sich gar nicht 
vorstellen, wie interessiert die an so etwas sind. 
Und wie gerne die meisten Leute völlig Fremden 
am Telefon über Menstruation und Beischlafge- 
wohnheiten berichten. 


Ich muss mich — wie jeder Mensch in jeder Part- 
nerschaft — fragen, was ich tun will und wie, und 
am dringlichsten und unmittelbarsten stellt sich 
diese Frage vermutlich beim Sex. Wenn es eine 
Besonderheit einer Transpartnerschaft gibt, dann 
die, dass das Ausweichen auf das Immergleiche des 
Partners auf eine sinnlich erfassbare Weise verbaut 
ist. Die Geborgenheit in Identitäten und Seinszu- 
ständen, die vorschreiben, was man (miteinander) 
tun kann/darf/soll, wann man sich Sorgen machen 
muss, wann man zufrieden zu sein hat und was 
man mit sich nicht vereinbaren kann, diese Ge- 
borgenheit verschwindet. Nicht aufgrund einer 
Überlegung, sondern weil man das, was zu ihrer 
Aufrechterhaltung zu tun wäre, schlichtweg nicht 
mehr machen kann. Liebe zu einem Transpartner 
heißt in einem sehr radikalen Sinn Liebe machen 
im Gegensatz zu in Liebe sein. Damit einher geht 
eine Neugewichtung, die der romantischen Liebe 
in vielen Punkten zuwider läuft: Sex über Liebe, 
Ausprobieren über Wissen, Entwickeln über Haben 
und Fragen über Antworten. 

Wie der Transmensch mit seinem Weg eine beste- 
hende Beziehung in Frage stellt, muss der Partner 
seine Bereitschaft, sein Vermögen, seine Lust und 
seine Freude an diesem Weg bestimmen, und zwar 
nicht ein für alle Mal, sondern im Verlauf dieses 
Weges selbst. Dass paradoxerweise diese Rückbe- 
sinnung aufs Ich (wo die romantische Liebe wissen 


will, dass man sich in der Beziehung zu verlieren 
hat) eine Partnerschaft, den Sex in einer Partner- 
schaft aufregender macht, gehört zu den spannen- 
den Seiten einer Transbeziehung. All dies ist keine 
exklusive Eigenschaft von Transbeziehungen, es 
gibt genügend Menschen, die Beziehungsideale 
und sexuelle Zuschreibungen ganz tatkräftig in 
Frage stellen. Aber Transbeziehungen rufen zu sol- 
chen Infragestellungen möglicherweise mehr auf 
als andere, weil sie weniger Zuflucht zum Gewohn- 
ten zulassen. Jede Beziehung muss gemacht wer- 
den, weil es sie sonst nicht mehr gibt. Aber was wie 
zu machen ist, findet man in einer Transbeziehung 
deutlich spürbar erst auf dem Weg heraus, so dass 
sich das Gewicht so zum Machen verschiebt, wie 
es die romantische Liebe mit ihrem Glauben an die 
Echtheit und Wahrheit zweier Menschen und ihrer 
Liebe nicht kennt, die Voraussetzung und nicht Er- 
gebnis sein soll. Es gibt keinen Rückzug ins Scheiß- 
private. Transleute, die nur als Transleute erkennbar 
über die Straße laufen, merken schnell, dass ihnen 
die Öffentlichkeit keine Privatheit lässt. Leute, die 
meistens meine Freunde sind, fragen mich unver- 
mittelt in den privatesten Räumen aus. Ich äußere 
mich zum Thema Sex und Transpartnerschaft öf- 
fentlich in recht rege gelesenen Zeitschriften, trotz 
der Weigerung, explizit über den Sex in solchen 
Partnerschaften zu sprechen. Ich meine nur die Be- 
tonung dessen, was Foucault mit der Forderung 
nach einer Liebeskunst gegenüber einer Sexual- 
wissenschaft angedeutet hat: dass wichtiger und 
befreiender als die Erforschung von Sexualitäten 
das Erlernen der Herstellung von Empfindungen 
von und für uns wäre. Ich meine, dass Transpartner- 
schaften tendenziell dorthin drängen. 

Am Ende dieses Textes bin ich mir über seine 
Essayhaftigkeit immer noch nicht im Klaren, mir 
scheint, dass ein oder zwei halbgare Foucault-Refe- 
renzen und ein paar Anklänge an Garber und die 
Dewey/Rorty-Connection die ganze Unseriosität 
der Ich-Sagerei auch nicht wieder ausbügeln. Vor 
allem habe ich das Gefühl, dass ich keinen endgül- 
tigen Schluss anbieten kann. Ich habe mich durch 
ein paar Gedanken vorgetastet und weiß nichts 
mehr zu sagen. Die Spur, die ich dabei hinterlassen 
habe, gefällt mir ganz gut, vielleicht gibt es Wider- 
spruch oder Zustimmung, privat oder öffentlich. 
Zum Text gehören, wie zu so vielen Dingen, immer 
zwei. oO 
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Mike Laufenberg. The Trouble 
With Nature. Uber homosexuelle 


Körper und das Dilemma der 
Identitätspolitik. 


»Viele Menschen halten Homosexualität 
noch immer für abnormal. Manche glau- 
ben sogar, sie sei eine Krankheit. Dabei ist 
sich die Wissenschaft inzwischen einig: 
Wie wir lieben, entscheiden Gene und 
Hormone.«' 


Homosexualität nimmt in unserer Gesellschaft 
eine zentrale Stellung ein. Sie ist integraler Be- 
standteil einer Kultur, die sie permanent zum Spre- 
chen bringt, um sie zu denunzieren oder zu nor- 
malisieren, zu verabscheuen oder abzufeiern, zu 
verwerfen oder auszubeuten. Homosexualität ist 
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Schauplatz von politischen, moralischen und reli- 
giösen Auseinandersetzungen, Gegenstand von 
pädagogischen Programmen und wissenschaft- 
lichen Studien, ökonomische Ressource, Quelle für 
(kollektive) Identitäten sowie Framing für Praktiken 
körperlicher und symbolischer Gewalt. Kurzum: 
Unsere Gegenwart ist besessen von der Figur des 
Homosexuellen. 

Je zentraler die Homosexualität für eine Kultur 
dabei wird, desto unsicherer ist sich die Mehrheit 
darüber, was genau sie überhaupt sein soll und vor 
allem: wo sie herkommt. Dies ist kein spätmoder- 
nes Phänomen. Die Suche nach den »Ursachen« 
für Homosexualität ist so alt wie diese selbst. Sie 
erfährt zurzeit aber eine biopolitische Renaissance, 
die uns nur anzudeuten vermag, in welcher Welt 
wir eigentlich zukünftig leben werden. 


Die Biologisierung der Homosexualität 


Seit den 1990er-Jahren lässt sich ein deutlicher Ter- 
raingewinn biologischer Deutungs- und Erklärungs- 
angebote in Diskursen über Phänomene beobach- 
ten, deren Klärung zuletzt eher den Sozial- und 
Geisteswissenschaften zufiel. In öffentlichen Dis- 
kussionen über Geschlecht, Ethnizität, Aggression 
oder Intelligenz ist der Rekurs auf Theorien biowis- 


senschaftlicher Leitdisziplinen wie Genetik und 
Neurobiologie längst an der Tagesordnung. Ein Blick 
in Tageszeitungen, Bestseller-Sachbücher oder TV- 
Edutainmentformate lässt keine Zweifel mehr: 
Das biologische Weltbild boomt. Gesellschaftliche 
Macht- und Kräfteverhältnisse werden im biolo- 
gischen Diskurs dabei grundlegend umcodiert - 
»der Rekurs auf den molekularen Text blendet den 
sozialen Kontext tendenziell aus«.? 

Auch die biowissenschaftliche Homosexualitäts- 
forschung befindet sich seit einiger Zeit wieder im 
Aufschwung. Zwar waren biologische Theorien 
über Homosexualität während des gesamten 20. 
Jahrhunderts präsent, doch konnten sich mit dem 
Bedeutungsgewinn der Sozialwissenschaften seit 
Ende der 1960er-Jahre zeitweise Erklärungsansätze 
durchsetzen, die Homosexualität als soziales Ver- 
hältnis denkbar werden ließen. Sozialanthropolo- 
gische und psychoanalytische Ansätze sowie die 
einflussreichen Kinsey-Studien der 1950er-Jahre 
rüttelten zudem an der sexualwissenschaftlichen 
Klassifikation von hetero- und homosexuell als klar 
voneinander abgrenzbare Verhaltensdispositionen. 
Neuere Ansätze in den Biowissenschaften verfah- 
ren inzwischen aber wieder deutlich deterministi- 
scher und betrachten Homosexualität als angebo- 
ren. Auch die scharfe, kategoriale Trennung von 
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homo- und heterosexuell wird wieder als zeit- 
loses Naturverhältnis gedacht. Es sind vor allem 
drei Forschungsbereiche, die zurzeit die biologische 
Fundierung von Homosexualität vorantreiben: die 
Molekulargenetik, die Neuroendokrinologie sowie 
die Evolutions- und Soziobiologie. 

Betrachtet man die einzelnen Studien genauer, die 
zum Nachweis für die Natürlichkeit homosexuellen 
Verhaltens immer wieder herangezogen werden, so 
stößt man auf abenteuerliche Forschungsdesigns, 
statistische Insignifikanzen und durch Verkürzun- 
gen und Auslassungen bereinigte Ergebnisinterpre- 
tationen. Man liest von Lesben, die im Durchschnitt 
größere Vaginas und größere Ringfinger als Hetera- 
Frauen haben sollen, und von Schwulen mit durch- 
schnittlich größeren Penissen und kleineren Zeige- 
fingern als ihre heterosexuellen Geschlechtsge- 
nossen; man stöfst auf lesbische Bergziegen und 
Nagetiere oder auf männliche Taufliegen, die ab ei- 
ner bestimmten Raumtemperatur schwul werden. 


Für die Re-Vitalisierung des biologischen Paradig- 
mas in der Homosexualitätsforschung waren An- 
fang der 1990er-Jahre vor aller die Arbeiten des 
kanadischen Hirnanatoms Simon LeVay sowie des 
US-amerikanischen Humangenetikers Dean Damer 
von Bedeutung.? Die beiden avancierten schon 
»ald zu kleinen Medienstars und wurden mit gro- 
ser Euphorie als die Entdecker des gay brains 
bzw. Schwulengens rezipiert. Weder Hamers noch 
LeVays Forschungsergebnisse konnten allerdings 
durch nachfolgende Studien bestätigt werden. Ihre 
Methoden und Schlussfolgerungen erfuhren viel- 
mehr deutliche Kritik durch Wissenschaftsforscher- 
Innen wie Anne Fausto-Sterling aber auch inner- 
halb der naturwissenschaftlichen scientific com- 
munity selbst. 

Die Frage, warum LeVay und Hamer dennoch bis 
heute als Stichwortgeber für unzählige biologische 
und populäre Abhandlungen zur Natur der Ho- 
mosexualität fungieren, kann also kaum mit der 
Qualität der Studien beantwortet werden. Und 
überhaupt liegt die Tatsache, dass wir seit einigen 
Jahren wieder vermehrt mit Theorien über das 
Angeborensein (homo-)sexueller Begehrensweisen 
belästigt werden, nicht daran, dass es keine über- 
zeugenden Alternativen zur biologischen Argumen- 
tation gäbe. Im Gegenteil. Die Gründe für eine 
Renaissance der biologischen Homosexualitätsfor- 
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schung sind vielmehr in den gesellschaftlichen Ver- 
hältnissen selbst zu suchen, die mit der Produktion 
wissenschaftlichen Wissens interagieren. 

Die Macht, die naturwissenschaftliches Wissen als 
‚wahres Wissen im gesellschaftlichen Diskurs um 
Homosexualität entfaltet, scheint dabei für viele 
Schwule und Lesben durchaus verführerisch zu 
sein. Die in queer- und gendertheoretischen Arbei- 
ten häufig anzutreffende Gleichsetzung von Natu- 
ralismus mit reaktionärem Denken und analog 
dazu, die Inszenierung des Konstruktivismus als 
progressiv-emanzipatorische Strategie, geht in der 
Debatte um Homosexualität jedenfalls nicht auf. 
So stellt die biowissenschaftliche Suche nach dem 
Ursprung für Homosexualität für Liberale wie für 
viele ProtagonistInnen der Schwulen- und Lesben- 
bewegung durchaus ein fortschrittliches Projekt 
dar. In den USA, wo homosexualitätsfeindliche Po- 
sitionen mit dem steigenden Einfluss christlich- 
fundamentalistischer Strömungen wieder stärker 
artikulierbar werden, gilt die Vision vom biolo- 
gischen »endgültigen Beweis« nicht Wenigen als 
aussichtsreiches Argument gegen die Pathologisie- 
rungs- und Moralisierungsbestrebungen der religiö- 
sen Rechten. Das Argument: »Wer von Natur aus 
so ist wie er ist, darf dafür auch nicht benachtei- 
ligt und diskriminiert werden.« Die Konsequenzen 
dieser Argumentation dürften bei Anti-Essentia- 
listInnen mitunter das Gefühl hervorrufen, im fal- 
schen Film zu sein. Während nämlich schwul-les- 
bische Organisationen in den USA mittlerweile 
ganz selbstverständlich Identitätspolitik mit biolo- 
gischen Konzepten betreiben, trifft man auf den 
Internetseiten christlicher FundamentalistInnen 
auf wissenschaftskritisch fundierte und rhetorisch 
ausgefeilte Texte, die die Annahme einer Natürlich- 
keit von Homosexualität wieder eifrig zu demon- 
tieren suchen. 

Vor diesem Hintergrund die homosexuelle Aneig- 
nung biologischer Ursprungstheorien grundsätzlich 
zu verurteilen, würde die Situation vieler Schwuler, 
Lesben, Bisexueller oder Transpersonen verkennen. 
Die individuelle Indienstnahme wissenschaftlich 
autorisierter »Born Gay«-Thesen kann in anti- 
homosexuellen Kontexten mitunter überlebens- 
wichtig sein. So wundert es auch nicht mehr, dass 
viele Homosexualitätsforscher, die wie Hamer und 
LeVay selbst häufig offen schwul leben, ihre For- 
schung ausdrücklich als Beitrag für die Verbesse- 
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rung der Situation von Homosexuellen reklamie- 
ren. Dahinter verbirgt sich freilich der bereits aus 
Antisemitismus- oder Rassismusdebatten bekann- 
te liberale Idealismus, das beste Instrument im 
Kampf gegen Diskriminierung sei immer noch die 
»Aufklärung«. Die für SchwulenhasserInnen psycho- 
dynamisch funktionale und für die gesellschaft- 
liche Ordnung konstitutive Gewalt gegen ge- 
schlechtliche und sexuelle Devianz erscheint dann 
nur noch als Missverständnis, das auf Unwissen 
und falschen Annahmen beruhe. 

Hinter dem schwul-lesbischen Flirt mit den Biowis- 
senschaften verbirgt sich aber noch mehr als eine 
bloße Diskursstrategie im Kampf um gleiche Rech- 
te. Der Reiz biologischer Forschung liegt auch in 
dem Versprechen, die Wahrheit über sich selbst zu 
erfahren und der eigenen Identität etwas Authen- 
tisches zu verleihen. Eigene Zweifel darüber zu zer- 
streuen, dass vielleicht doch etwas nicht stimmt 
mit der Lust aufs gleiche Geschlecht. Die Attrak- 
tivität biologischer Homosexualitätsbilder kann 
also letztlich nur im Kontext heteronormativer Ver- 
hältnisse verstanden werden, die Homosexualität 
wahlweise unsichtbar machen oder lediglich als 
Abweichung von der Normalität existent werden 
lassen. Die alltägliche Erfahrung von Schwulen, Les- 
ben oder Transmenschen, sich in Räumen zu be- 
wegen, die ihnen nicht entsprechen, erzeugt viel- 
fach Bedürfnisse nach Inklusion, Anerkennung und 
Normalität. Biologische Ursprungstheorien sugge- 
rieren, dieses Versprechen einzulösen, denn kaum 
etwas legitimiert in säkularisierten Gesellschaften 
den Status von Normalität so nachdrücklich wie 
der Rekurs auf die Natur. 

Nun lässt sich gegen das Bedürfnis nach Anerken- 
nung und Gleichberechtigung freilich nichts ein- 
wenden. Ein flüchtiger Blick in die Geschichte na- 
turwissenschaftlicher Homosexualitätsforschung 
macht aber deutlich: Das Versprechen der Biologie 
ist ein Trugschluss und der politische Versuch, die 
eigene Existenz durch naturwissenschaftliches 
Wissen zu legitimieren, kommt einem Spiel mit 
dem Feuer gleich. 


Das Rätsel der Urningsliebe 
Die Klärung der Ursprünge von Homosexualität 


- wie die Klärung sexueller Fragen überhaupt — 
obliegt spätestens seit dem ı9. Jahrhundert der 


wissenschaftlichen Vernunft. Jener Zeit also, für 
die Foucault in seiner viel zitierten Geschichte der 
Sexualität den Übergang vom Sodomiten zum Ho- 
mosexuellen als spezifische »Erfindung« des medi- 
zinisch-psychiatrischen Diskurses beschreibt. Galt 
die Sodomie noch als verwerfliche Handlung, so 
indiziert die Homosexualität einen neuen Charak- 
tertyp, eine Persönlichkeit, »die über eine Vergan- 
genheit und eine Kindheit verfügt, einen Charakter, 
eine Lebensform, und die schließlich eine Morpho- 
logie mit indiskreter Anatomie und möglicherweise 
rätselhafter Physiologie besitzt. |[...| Der Sodomit 
war ein Gestrauchelter, der Homosexuelle ist eine 
Spezies.«* 

Tatsächlich suchte man auch schon in der frühen 
Neuzeit die »widernatürliche« und damit gegen 
die Ordnung Gottes gerichtete »Sodomiterey« zu 
psychologisieren und mit dem Zwang zum hetero- 
sexuellen Koitus zu therapieren. Die Explosion der 
Wissensproduktion über Homosexualität wie Fou- 
cault sie beschreibt sowie die systematische Ver- 
ankerung homosexuellen Verhaltens im Körper und 
damit in der Natur des Individuums findet man 
allerdings erst zu einem Zeitpunkt, als sich mit der 
Sexualwissenschaft ein Wissensfeld etabliert, das 
die gesamte menschliche Sexualität charakterolo- 
gisch zu fassen beansprucht. 

Die wissenschaftlichen Abhandlungen jener Zeit 
werden erst verständlich, wenn man sie vor dem 
Hintergrund der strafgesetzlichen Verfolgung ho- 
mosexueller Praktiken und des sich dagegen rich- 
tenden Emanzipationsdiskurses betrachtet. So 
lesen sich viele Texte, die Homosexualität im aus- 
gehenden ı9. Jahrhundert als natürliche Variation 
des menschlichen Sexuallebens konzipieren, nicht 
selten als politische Kampfschriften gegen den 
»Unzuchts-Paragraphen 175«. 

Als einflussreich erwiesen sich die Schriften des 
Juristen Karl Heinrich Ulrichs über das »Räthsel 
der mannmännlichen Liebe«, in der er die Begriffe 
»Urning« für homosexuelle Männer bzw. »Urnin- 
gin« für homosexuelle Frauen kreierte. Laut Ulrichs 
handele es sich bei Homosexuellen um ein eigenes 
drittes bzw. viertes Geschlecht, das sowohl weib- 
liche wie männliche Eigenschaften in sich vereine. 
Ulrichs Theorie wurde in Albert Molls Rede von der 
»conträren Sexualempfindung« aufgegriffen und 
schließlich in Arbeiten des frühen 20. Jahrhunderts 
popularisiert. Ob in Edward Carpenters Studie zum 
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»Intermediate Sex« oder in Magnus Hirschfelds 
Publikationen zur physischen Anomalie homo- 
sexueller Körper: Die Idee, dass Homosexuelle psy- 
chische und körperliche Qualitäten mit dem je- 
weils anderen Geschlecht teilten und dies zu einer 
»Inversion« des Sexualverhaltens führe, bildete den 
Grundstein für das wissenschaftliche Nachdenken 
über Homosexualität. Dabei engagierten sich Au- 
toren wie Ulrichs oder Hirschfeld intellektuell wie 
politisch vehement dafür, dass Homosexuelle auf- 
grund ihrer naturgegebenen Verfasstheit im straf- 
rechtlichen Sinne nicht verantwortlich für ihre 
sexuellen Vorlieben gemacht werden können. 

Es muss nicht betont werden, dass die homo- 
sexuellen Gleichheitsbestrebungen um die Jahr- 
hundertwende mehrheitlich auf Ablehnung und 
homophobe Ressentiments in der Gesellschaft 
stießen. Ähnlich wie in Diskursen um Frauenrechte 
oder »Rassengleichheit« fürchtete insbesondere der 
bürgerliche, heterosexuelle weiße Mann um seine 
sozialen und politischen Privilegien. 

Die Genese des heraufziehenden sexualpatholo- 
gischen Homosexualitätsdiskurses ist in diesem 
Spannungsfeld von Homosexuellenfeindlichkeit 
und Emanzipationsbestrebungen zu verorten. Se- 
xualpathologen wie Karl Westphal und Richard von 
Krafft-Ebing konnten ihre Arbeiten dabei zyni- 
scherweise ausgerechnet auf den Publikationen 
und Selbstbekenntnissen homosexueller Vordenker 
wie Ulrichs aufbauen. Viele männliche Homose- 
xuelle des Bürgertums stellten sich, ganz im Geiste 
des modernen Wissenschaftsoptimismus, freiwil- 
lig als sexualwissenschaftliche Forschungsobjekte 
und »Patienten« zur Verfügung. Auch die von Pro- 
tagonisten des Emanzipationsgedankens begrün- 
dete Annahme von der natürlichen Basis für gleich- 
geschlechtliches Sexualverhalten floss in die sexu- 
alpathologischen Abhandlungen zur »abnormen 
Geschlechtsempfindung«5 ein. Im Standardwerk 
der modernen Sexualwissenschaft, Krafft-Ebings 
Psychopathia Sexualis (1886), werden die Gedan- 
ken Ulrichs zum geschlechtlichen Dimorphismus 
aufgegriffen und deren Ursache, »gleichwie bei 
allen krankhaften Perversionen des Sexuallebens«, 
im Gehirn verortet. Die Betrachtung von Homo- 
sexualität als Spielart der Natur wird bei Krafft- 
Ebing pejorativ gewendet; was bei Ulrichs noch 
eine Variation unter vielen war, wird nun als krank- 
haft und degeneriert betrachtet. 


54 | testcard #17 


Geschichte wiederholt sich — nicht 


Betrachtet man die aktuelle Diskussion um das 
biologische Fundament homosexuellen Verhaltens, 
so wirkt dies zunächst wie eine Neuauflage des Ho- 
mosexualitätsdiskurses um die Jahrhundertwende. 
Doch es gibt einen gravierenden Unterschied: Wer 
heute die Autorität der Naturwissenschaft bemüht, 
um identitätspolitisch für die homosexuelle Sache 
zu mobilisieren, kann sich vor den historischen Fak- 
ten nicht mehr verschließen. Die sexualpolitische 
Liaison mit der Biologie hat sich geschichtlich als 
Irrtum erwiesen — mit teilweise verheerenden Fol- 
gen. Die Definitionsmacht darüber, was Homosexu- 
alität ist, wie sie gelebt wird und wie man sie zu 
beurteilen hat, liegt seit dem 19. Jahrhundert — und 
gerade auch durch das Mitwirken Homosexueller 
selbst — in den Händen von Experten. Indem Ho- 
mosexualität als Gegenstand wissenschaftlicher 
und medizinischer Forschungen begründet wurde, 
ermöglichte sie Wissenschaftlern und Medizinern 
Grenzen zulässiger Einstellungen und Verhaltens- 
weisen in Bezug auf Geschlecht und Sexualität — 
aber auch bezüglich anderer Bereiche - festzulegen. 
Die Suche nach den natürlichen »Ursachen« für 
gleichgeschlechtliche Sexualität wurde dabei stets 
durch biomedizinische Machbarkeitsphantasien be- 
gleitet, diese Ursachen auszuschalten. Der Wunsch, 
Homosexualität zu »heilen«, der die Hodentrans- 
plantationen zwischen 1917 und 1923 mit den 
Hormonimplantationen und Kastrationen während 
des Nationalsozialismus und den hirnchirurgischen 
Eingriffen in der BRD der 1960er- und 1970er-Jahre 
verbindet, birgt dabei im Zeitalter von Genfor- 
schung und Pränataldiagnostik eine neue Gefahr 
eugenischer Menschenzuchtphantasien. Vor 20 
Jahren machte der Berliner Endokrinologe Günter 
Dörner noch Schlagzeilen, weil er behauptete, die 
als natürliche »Stoffwechselstörung« verstandene 
Homosexualität eines Menschen bereits im fötalen 
Stadium diagnostizieren und durch entsprechende 
Hormonbehandlungen verhindern zu können. Dör- 
ner, der von Johannes Rau 2003 mit dem »Großen 
Bundesverdienstkreuz« für sein Lebenswerk geehrt 
wurde, erfährt für seinen Vorstoß heute nachträg- 
lich moralphilosophischen Beistand. So möchte der 
Bioethiker Timothy Murphy »am Recht der Eltern 
festhalten, pränatale Techniken zu nutzen, Abtrei- 
bung eingeschlossen, um zu vermeiden, ein schwu- 
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les Kind zu bekommen«, und auch der Hirnanatom 
LeVay unterstützt eine »demokratische »do-it- 
yourself-Eugenik««, die die Entscheidung über Ein- 
griffe am Fötus den Eltern überlässt.° Die Trennung 
von biologischer Ursachensuche und biotechnolo- 
gischer Ursachenbehebung wäre eine künstliche, 
denn der Motor der Humangenetik war schon im- 
mer die eugenische Vision eines »verbesserten 
Menschen«. 


»Nature is first of all a wish«? 


Es gibt unterschiedliche Strategien, mit der Biolo- 
gisierung von Homosexualität umzugehen. Man 
kann dem biowissenschaftlichen Gestus der Auf- 
klärung mit Gegenaufklärung begegnen und be- 
haupten: »Homosexualität ist kein biologisches, 
sondern ein soziales und kulturelles Phänomen!« 
Obwohl vieles für diese Ansicht spricht, ist das Be- 
harren auf dem Konstruktivismus dennoch unpro- 
duktiv. Zu schnell verfängt man sich in einer Rhe- 
torik der Widerlegung und verharrt in der Struktur 
schon da gewesener Debatten um »Natur« vs. »Um- 
welt«. Statt alternative Antworten auf Fragen zu 
suchen, die keinen Sinn machen, sollten diese Fra- 
gen lieber selbst im Zentrum der Aufmerksamkeit 
stehen - und durch andere ersetzt werden: In wel- 
cher Gesellschaft leben wir eigentlich, in der das 
wissenschaftliche Nachdenken über Homosexua- 
lität und die Frage nach deren »Ursachen« relevant 
wird? Was bedeutet es, wenn wir unterschiedliche 
Begehrensformen, Phantasien und Praktiken, die 
man seit über einem Jahrhundert mit dem Begriff 
der Homosexualität zu umschreiben und zu verein- 
heitlichen sucht, zunehmend als biologische Mani- 
festationen begreifen? Auffällig ist jedenfalls, dass 
die neuerlichen Versuche einer Fixierung der Sexu- 
alität in der »Natur< des Menschen in einer Zeit re- 
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üssieren, in der viel die Rede ist von Individualisie- 
rung, Fragmentierung und der Destabilisierung tra- 
dierter Bilder von Geschlecht und Sexualität.® Die 
Sichtbarkeit einiger Homosexualitäten hat in den 
letzen 30 Jahren signifikant zugenommen; sexual- 
politische und -kulturelle Interventionen, subkul- 
turelle Ausdifferenzierungsprozesse, »gay marke- 
ting« sowie homosexuelle Assimilierungsstrategien 
führen insgesamt zu einer Diversifizierung homo- 
sexueller Repräsentationsweisen, die in homogeni- 
sierenden, fixen Bildern von der Homosexualität 
immer schwieriger abgebildet werden können. 
Wissenschaftliche Diskurse reagieren auf solche 
Veränderungen. Dabei geht es in ihnen immer um 
mehr als um das bloße Lüften eines »Geheimnis- 
ses oder um die Frage, ob Homosexuelle nun als 
krank oder gesund, als pervers oder normal, als un- 
moralisch oder integer zu betrachten seien. Im Kern 
spiegeln Homosexualitätsdiskurse die Ängste und 
Unsicherheiten einer Welt der »Eigenen«< und »Nor- 
malen« wider: bezüglich Geschlecht, Sexualität 
und körperlichen Lüsten, bezüglich Gesundheit und 
Familie aber auch bezüglich nationalen und ethni- 
schen Grenzziehungen sowie Fragen der Gleichheit 
und Demokratie. 

Wer diese Zusammenhänge nicht erkennt, versteht 
auch nicht die Leistung der Figur des Homosexuel- 
len für die Stabilität heterosexueller Verhältnisse. 
Um Heterosexuellen ihre Illusionen über die Natur- 
wüchsigkeit von Körpern, Geschlechtern oder Vater- 
Mutter-Kind-Familien zu bewahren, ist die Verein- 
deutigung von Homosexualität als ihr Anderes un- 
ausweichlich. Biologische Ursprungstheorien helfen 
hier, Differenzen zwischen Homo- und Heterosexu- 
alität wieder zu verfestigen. Sie greifen regulierend 
ein, um das zu definieren, was für die heterosexuelle 
Welt längst unüberschaubar geworden und tenden- 
ziell außer Kontrolle geraten ist: ihre Ränder. © 


für Kritische Medizin 35 (2001), 
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7 Harvie Ferguson: The Science of 
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8 Dabei ist unerheblich, ob eine grund- 
legende Destabilisierung tatsächlich 
stattfindet. Wichtig ist nur, dass dies 
im öffentlichen wie im sozial- und 
populärwissenschaftlichen Diskurs 
vermehrt thematisiert wird und diese 
Annahme spezifischer Formen von 
straight panic. 
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Klaus Walter. Sprechen über Aids. 
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In mehreren Büchern beschäftigt sich Brigitte 
Weingart mit der Kollektivsymbolik der Anste- 
ckung. Ihre viel beachtete Arbeit über die Reprä- 
sentationen von Aids trägt den Titel Ansteckende 
Wörter (Suhrkamp Verlag). Mit Ruth Mayer gab die 
Literatur- und Kulturwissenschaftlerin den Band 
Virus — Mutationen einer Metapher heraus. Nach 
ihrer Tätigkeit als wissenschaftliche Mitarbeiterin 
an der Universität Bonn ist Brigitte Weingart, Jahr- 
gang 1971, seit September 2007 Visiting Scholar an 
der Columbia University in New York. 


>» [KW:] Du hast ein Buch geschrieben über die 
Repräsentationen von Aids mit dem Titel Anste- 
ckende Wörter. Wie bist du auf das Thema ge- 
kommen? 

« BW.] Es gibt zwei Antworten, die miteinander 
verschränkt sind. Zum einen hat mich wissen- 
schaftlich das Thema »Krankheit als Metapher« 
interessiert, bzw. wie gerade in der kulturpessimis- 
tischen Sprache bestimmte Krankheiten zum An- 
lass für weitreichende Gesellschaftsdiagnosen ge- 
nommen werden. Das ist ja bei allen Ansteckungs- 
krankheiten so und Thomas Mann hat das von 
vorne bis hinten durchdekliniert. Aids wäre ihm 
sozusagen sehr entgegengekommen als Krankheit, 
die sich für solche Gesellschaftsdiagnosen und 
Epochenbeschreibungen geeignet hätte. Das hat 
mich von meinem literaturwissenschaftlichen Hin- 
tergrund schon länger interessiert. Dann habe ich 
in Paris jemanden kennen gelernt, der HIV-positiv 
ist und mich mit den Texten von Herv& Guibert in 
Berührung gebracht hat. Guibert war schon zu Leb- 
zeiten ein sehr prominenter Autor und ist Ende der 
Achtziger an den Folgen von Aids gestorben. Beim 
Lesen seiner Texte gab es einen eigenartigen Effekt: 
Natürlich war ich sehr betroffen, aber von der 
Entblößung auch fast ein bisschen abgeschreckt. 
Solche Krankheitsautobiographien haben ja oft so 
etwas fast Erpresserisches. Diese Gemengelage und 
die Tatsache, dass ich Leute kennen gelernt habe, 
die mir die ganze Tragweite von Aids nahe gebracht 


haben, all das hat mich dazu bewogen, dem nach- 
zugehen, wie Aids kulturell verarbeitet wurde. 


» Wann hast du mit deiner Arbeit angefangen, 
wann warst du fertig? 

« Mitte der Neunziger habe ich angefangen. Ich 
bin nicht die Einzige, die sich aus einer kultur- 
wissenschaftlichen Perspektive mit Aids befasst, 
die feststellt, dass man von diesem Thema aus in 
unglaublich viele Bereiche gerät. Also da ist die 
Geschichte der Infektionskrankheit, da ist die Frage 
der Homosexualität, natürlich. Oder die gesell- 
schaftliche Auseinandersetzung mit Nicht-Main- 
stream-Sexualitäten, Medizingeschichte, Sünden- 
bock-Konstruktionen, also anthropologische Mus- 
ter. Uralte Bestände kommen da zum Tragen. Daher 
musste ich erst mal ziemlich weit ausholen um 
herauszufinden, wie ich das jetzt zuspitzen kann. 


>» Dieses Ausstrahlen der Aids-Thematik in die 
verschiedensten Wissensgebiete und Diskurs- 
felder, ist das schon ein Symptom dessen, was 
du in deinem Buch als »Bedeutungsepidemie« 
bezeichnest? 

« Es ist auf jeden Fall das, woraus diese Be- 
deutungsepidemie ihren Nährboden bezieht. Ich 
habe das Wort Bedeutungsepidemie gewählt, weil 
sich bei dem Phänomen Aids besonders deutlich 
zeigt, inwiefern das Sprechen über diese Krankheit 
oder dieses Immunschwäche-Syndrom engstens 
verknüpft ist mit der Realität der Krankheit. Wir 
neigen ja dazu, Sprache als etwas Zweitrangiges 
aufzufassen, aber beim Thema Aids kann man se- 
hen, wie dieser Begriff eine Wucherung von Be- 
deutungen, Interpretationen, Schuldzuweisungen, 
Erklärungsversuchen hervorgerufen hat und wie 
das wiederum ganz konkrete Auswirkungen auf 
die Realität der Krankheit hat. Und dieses Wuchern 
der Bedeutungen, das sich dann selbst mit einer 
Infektionslogik ausbreitet, das wollte ich mit dem 
Begriff der Bedeutungsepidemie und mit der Meta- 
pher »Ansteckende Wörter« erfassen. 
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» Kannst du dafür ein Beispiel geben? 

« Der Begriff »Risikogruppe« kommt erst mal 
mit dem Anschein der Neutralität daher. Aber beim 
genaueren Hinsehen ist nicht klar: Sind Risiko- 
gruppen eigentlich diejenigen Menschen, die einem 
bestimmten Risiko ausgesetzt sind oder sind mit 
Risikogruppen nicht eigentlich »Gefahrengruppen« 
gemeint? Also Gruppen, von denen eine Bedrohung 
ausgeht. So wie der Begriff in den 1980er-Jahren für 
Homosexuelle, Benutzer intravenöser Drogen oder 
Einwanderer aus bestimmten Ländern verwendet 
wurde, musste man den Eindruck bekommen, dass 
man es hier eher mit »Gefahrengruppen« zu tun 
hat. Die wurden mit dem Begriff »Risikogruppe«, 
der ja bis heute noch benutzt wird, etwas eleganter 
beschrieben. Besonders drastisch zeigt sich die Be- 
deutungsepidemie bei den Ursprungstheorien von 
Aids, also bei Fragen wie: Wo kommt das her? Wer 
hat es eingeschleppt? Vorzugsweise wird ja der 
Ursprung von Aids irgendwo anders hin verlegt, 
möglichst weit weg. 


» Gibtesein unpolitisches Sprechen über Aids? 
« Ein unpolitisches Sprechen über Aids gibt es 
wohl nicht. Allerdings würde ich behaupten, dass 
es kaum ein Thema von existentieller Tragweite 
gibt, bei dem ein unpolitisches Sprechen möglich 
wäre. Es gibt inzwischen ein vorsichtigeres Spre- 
chen über Aids. Dazu hat das Aufkommen von Poli- 
tical Correctness seinen Beitrag geleistet. Den sehe 
ich übrigens sehr viel weniger skeptisch als viele 
andere, die da nur Hysteriker am Werk sehen, die 
uns vorschreiben wollen, wie wir unsere Sprache zu 
benutzen haben. Wenn man sich rückblickend an- 
schaut, wie das Thema Aids in den 8oer-Jahren ver- 
handelt wurde, dann hätte man sich gewünscht, 
dass es ein größeres Bewusstsein über die politische 
Tragweite dieses Sprechens gibt. Entsprechend gab 
es ja die große Sorge unter den Angehörigen soge- 
nannter Risikogruppen, dass hier eine Pogromstim- 
mung aufkommen könnte. Ein Autor wie Hubert 
Fichte, der sich die Mühe gemacht hat, die Schlag- 
zeilen über Aids mitzuschreiben und der sehr sen- 
sibel die Sprechweisen über Aids registriert hat, hat 
das politische Potential klar erfasst und heraus- 
gearbeitet. Da reichen dann oft schon die Zitate, 
um klarzumachen: Hier wird nicht über ein medizi- 
nisches Phänomen gesprochen, hier stehen mani- 
feste gesellschaftliche Spannungen zur Debatte. 
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>» Zum Beispiel? 

« In Explosion schreibt Fichte als Reaktion auf 
die letzten Horrormeldungen im SPIEGEL: »Und 
im Vermischten, das heißt in der Kultur hinten 
stand ein putziger Aufsatz über eine neue Krank- 
heit, die von Schwulen verbreitet wurde. Wie im- 
mer im SPIEGEL: Tripper, die Schwulen. Hepatitis B, 
die Schwulen. Herpes, die Schwulen. So eine to- 
tale Ausrottung, kein Kraut dagegen gewachsen. 
Schwule, Neger, Haitianer und Drug Addicts. Die 
Schwulen verreckten an einer eigenen Superseu- 
che, wie die Ratten. Man brauchte nicht einmal 
mehr Stacheldraht um sie einzupferchen.« Fichte 
führt Zitate an und schneidet sie zu, so dass sie 
noch drastischer werden. Gerade in Deutschland 
war man ja immer bemüht, nicht in den Ruch des 
Hygienediskurses zu geraten, der so nazimäßig be- 
setzt ist. 


>» Du hast die positiven Auswirkungen von Po- 

litical Correctness im Sprechen über Aids er- 

wähnt. Welche sind das? 

« Political Correctness ist ja eigentlich ein ame- 

rikanisches Phänomen, das in Deutschland haupt- 

sächlich als Anti-PC rezipiert wurde. Man hat also 

mitbekommen, dass in den USA Minderheiten auf 
eine adäquate sprachliche Repräsentation Wert 
legen und das gleich als hysterische Überreaktion 
dargestellt und hat sich sofort selbst allerorten da- 
von bedroht gefühlt, obwohl es in Deutschland 
eine PC-Bewegung so vehement gar nicht gab. 
Diedrich Diederichsen hat damals in Politische 
Korrekturen sehr gut herausgearbeitet, dass PC in 
Deutschland eigentlich nur als Anti-PC vertreten 
war. Im Bezug auf das Sprechen über Aids hat die 
PC-Debatte bewirkt, dass selbst bei denen, die sich 
nicht vorschreiben lassen wollten, ein Blatt vor den 
Mund zu nehmen, ein Problembewusstsein nicht 
mehr von der Hand zu weisen war. 


> Wie verrät sich Sprache, wie verrät Sprache 
ihre Benutzer? 

«< m Falle von Aids habe ich häufiger unter- 
schwellige Komplizenschaften mit historischen 
Mustern gefunden, also bestimmte phobische Kon- 
struktionen, die sich teilweise hinter einem Be- 
amtendeutsch verstecken. Wenn zum Beispiel vom 
»Sistieren« bestimmter »Verhaltensmodi« (wie 
dem Austausch von Spritzbestecken oder passivem 
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Analverkehr) die Rede ist, dann benutzt man letzt- 
lich Polizeisprache. Der andere verräterische Ort 
der Sprache ist das metaphorische Sprechen. Ich 
möchte auf keinen Fall die Vorstellung verteidigen, 
es gäbe ein Sprechen jenseits von Metaphern. Im 
Gegenteil: Wir brauchen Metaphern, um uns über 
so komplizierte Dinge wie Infektion oder medizi- 
nisches Wissen zu verständigen. Also über ein Wis- 
sen, das nicht so leicht darzustellen ist, ohne auf 
Metaphern zurückzugreifen. Aber das Reden in 
Kampf-Metaphern im Aids-Diskurs ist natürlich 
auch immer Ausdruck von einer Wahrnehmung des 
Körpers als Schlachtfeld, der Körpergrenzen als be- 
drohte Grenzen, die gerade an den Öffnungen von 
Invasionsgefahren heimgesucht werden. Da kom- 
men dann im metaphorischen Sprechen Vorstel- 
lungskomplexe zum Ausdruck, die etwas Verräteri- 
sches haben. Und zwar gar nicht, indem sie den 
einzelnen Sprecher überführen, vielmehr geht es 
um historische Muster des Umgangs mit einem 
Phänomen, für das man gar keine adäquate Spra- 
che haben kann. Man darf ja auch nicht vergessen, 
dass man 1985, als die sogenannte Aids-Hysterie 
auf dem Höhepunkt war, nichts Genaues über die 
Krankheit wusste. Nicht, woher die Krankheit kam, 
nicht, wie sie übertragen wurde und so weiter. Dass 
das dann eine Bildproduktion im Sprechen und eine 
phantasmatische Überreaktion hervorruft, ist ja 
nicht weiter erstaunlich. 


» Duschreibst ausführlich über Susan Sontags 
Thesen über die Metaphern von Krebs und die 
Metaphern von Aids. Wo liegen die Parallelen, wo 
die Unterschiede? 

« Susan Sontag hat ja für das Feld »Krankheit 
als Metapher« Fundamentales geleistet. Auch an- 
lässlich ihrer eigenen Krebserkrankung hat sie 
beschrieben, wie sehr die Vorstellungen, die mit 
bestimmten Krankheitsbildern verknüpft sind, auf 
das Erleben der Krankheit, wenn man sie denn hat, 
zurückwirken. An Krebs ist ja diese populäre My- 
thologie gekoppelt, dass es eine Krankheit ist, die 
man sich im Unterschied zu Aids nicht zuzieht, 
sondern die von innen kommt. Also nicht ausge- 
lebte Aggressionen, die sich dann materialisieren, 
der Körper, der diese verdrängten Energien gegen 
sich selbst richtet. Der Unterschied zwischen Krebs 
und Aids ist vor allem, dass sich Krebs besser zur 
Psychologisierung eignet. Mit diesen populären Bil- 


dern gesprochen ist Aids eine Krankheit, die man 
sich »holt«, Krebs ist eine Krankheit, die aus einer 
psychischen Disposition erwächst. 


>» Zugespitzt formuliert: es gibt einen Krebs- 
typ, aber keinen Aidstyp. 

« ja, oder besser, der Krebstyp ist ein psycholo- 
gischer Typ, der Aidstyp ist ein sozialer. Also der 
Aidstyp in den Achtzigern war ein Vertreter der so- 
genannten Risikogruppen — der Schwule, der sich 
durch zu viel bzw. falschen Sex dem Ansteckungs- 
risiko aussetzt, der Drogenbenutzer, der die Rein- 
heitsgebote des Körperumgangs nicht befolgt oder 
natürlich Prostituierte, da kommt die Promiskuität 
wieder ins Spiel. 


>» Deine Kritik an Sontag oder besser, deine Mo- 
difikation von Sontag ist sehr plausibel, gleich- 
wohl würde ich fragen: War Krankheit als Meta- 
pher nicht eine große Befreiung? Hat sie nicht 
wertvolle Argumente geliefert, gegen Zuschrei- 
bungen wie »Krebspersönlichkeit«? Dass man 
die »Schuld« bei sich selbst sucht, dass man sich 
fragt: Bin ich ein Krebstyp? Wie ist deine Posi- 
tion zu Susan Sontag heute? 

« Sontags Buch war ein absoluter Augenöffner 
für mich. Die Art und Weise, wie sie dieser ganzen 
Selbstbezichtigung aufgrund der Zuschreibungen, 
die mit Krebs einhergeht, den Wind aus den Segeln 
nimmt, das ist ein Befreiungsschlag. Die Zurück- 
weisung der Schuldzuschreibung, die da am Werk 
ist: Der Krebskranke hat in gewissem Sinne selbst 
Schuld, weil er seine psychische Disposition nicht 
so ausgelebt hat, dass sie sich nicht körperlich ge- 
gen ihn wendet. Dieser symbolischen Aufladung 
von Krankheit im Fall von Krebs entgegenzuarbei- 
ten, damit bin ich völlig d’accord. Das gilt auch für 
die Metaphern von Aids. Allerdings ist mir da die 
Position von Susan Sontag im Blick auf die Ver- 
meidbarkeit metaphorischen Sprechens zu radikal. 
Sie wendet sich ja gegen jegliche Form der Meta- 
phorisierung von Krankheit, weil damit immer die 
symbolische Aufladung verbunden ist. Da scheint 
sie mir doch einer Fiktion eines »reinen« Sprechens 
aufzusitzen, denn gerade diese medizinische Rea- 
lität ist von ihrer sprachlichen Darstellung nicht zu 
trennen. Wissenschaftstheoretisch gesprochen gibt 
es keine medizinischen Befunde jenseits ihrer Ver- 
sprachlichung. Weniger abstrakt gesagt: Es bedarf 
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der bildlichen Vermittlung, der Arbeit mit Bildern, 
um eine Krankheit zu bewältigen. Es ist eine Fik- 
tion, dass wir in Krisen oder Situationen, wo wir mit 
der Grenze des Sagbaren konfrontiert sind, ohne 
sprachliche Bilder auskommen könnten. Insofern 
ist Susan Sontag wieder naiv, wenn sie im selben 
Satz davon spricht, dass man das metaphorische 
Sprechen über Krankheiten loswerden muss, aber 
es sei »nicht auszurotten«. Was natürlich seiner- 
seits eine Metapher ist. Das ist der Punkt, wo ich 
nicht mehr mit ihr übereinstimme. 


>» Du hast von der Selbstbezichtigung von 
Krebskranken gesprochen. Ist das eine geschlech- 
terspezifische Angelegenheit, also sind Frauen 
dafür »anfälliger«? 

« Spontan würde ich das bejahen, aber das müss- 
te man genauer erforschen. 


» Hat Aids dazu beigetragen, dass die Akzep- 
tanz von Homosexualität zurückgegangen ist, hat 
es neue Vorurteile und Ressentiments ausgelöst? 
< Ich würde das Gegenteil behaupten. Ich weiß, 
dass das ein bisschen gewagt ist, aber ich würde die 
Geschichte der letzten 20 Jahre diesbezüglich so 
nacherzählen: Zunächst hat das Aufkommen von 
Aids den Backlash ausgelöst. Nach den Befreiungs- 
bewegungen der 1960er- und 1970er-Jahre hatte 
man also plötzlich wieder mit manifester Homo- 
phobie zu tun. Dann allerdings ist meines Erachtens 
eine Normalisierung von Homosexualität einge- 
treten, also die Bemühungen der Schwulenszene in 
der ... - beinahe hätte ich gesagt: in der Bekämp- 
fung von Aids - also in der Verarbeitung von Aids, 
die Gründung der Aids-Hilfen usw., all das wurde 
gesellschaftlich gratifiziert. Also auf der einen Seite 
gab es einen Sichtbarkeitszuwachs, plötzlich wur- 
den Schwule präsenter im öffentlichen Leben, aber 
selbst dieses Negativ-Image durch Aids ist einer 
Normalisierung von Homosexualität gewichen. 
Das heißt aber nicht, dass sich das bei der nächsten 
Aids-analogen Krise nicht wieder negativ wenden 
könnte. Ich glaube, diese psychosozialen Muster 
greifen gerade bei Sexualität immer. In Krisenzeiten 
wird abweichende Sexualität für das Unheil der 
Welt verantwortlich gemacht. 


» Der Filmemacher Rosa von Praunheim hat ja 
in den Achtzigern Prominente wie Alfred Biolek 
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oder Hape Kerkeling geoutet. Wie stehst du zu 
Fremdouting? Sowohl im Hinblick auf Homo- 
sexualität wie HIV? 

«< Ein schwieriges Thema. Nicht zufällig widme 
ich dem ein ganzes Kapitel im Buch. Grundsätzlich 
stehe ich dem Outing eher skeptisch gegenüber, 
weil ich befürchte, dass Fremdouting dieselben 
Muster reproduziert, gegen die es angeht. Es ist 
eine Denunziation von Seiten der Selbstgerechtig- 
keit des Ausgeschlossenen her. Auch wenn diese 
sich gegen die Selbstgerechtigkeit derer richtet, 
für die das Verschweigen ihrer Homosexualität be- 
quemer ist. Allerdings erscheint es mir unter den 
Bedingungen der Aids-Krise nachvollziehbar, dass 
man es unerträglich findet, wenn ein Biolek oder 
ein Kerkeling in Zeiten der medialen Hetzjagd auf 
Schwule im Fernseher sitzen und so tun als seien 
sie es nicht. Dass einen das so provoziert, dass man 
wie Rosa von Praunheim das Fremdouting betreibt, 
das leuchtet mir völlig ein. Es hat ja auch was ge- 
nützt ... 


» Was? 

« Es hat der Normalisierung Vorschub geleistet. 
Wenn sogar Rock Hudson und Alfred Biolek ... dann 
ja vielleicht der Typ nebenan oder sogar ich selbst 
... Die Normalisierung wurde durch Outing begün- 
stigt, trotzdem halte ich nichts von solchen Ein- 
mischungsaktionen. Da geht es ja auch um die 
Unterscheidung von Öffentlichkeit und Privatheit 
und man unterstellt dem Setzen auf Privatheit im- 
mer einen bestimmten Konservatismus. Ich halte 
das allerdings für falsch, ich glaube, dass es durch- 
aus Bereiche gibt, von denen ich selbst entscheiden 
muss, ob ich sie mit der Öffentlichkeit teile oder 
nicht. 


» Du schreibst auch über das kranke Genie, ein 
beliebtes Motiv in Kunst und Literatur. Thomas 
Mann hat es am Beispiel der Syphilis und der 
Tuberkulose durchexerziert: Adrian Leverkühn in 
Doktor Faustus, Aschenbach im Tod in Venedig? 
Gibt es dieses Motiv auch im Zusammenhang 
mit Aids? 

« Der Topos des kranken Genies ist ein Versuch, 
der Malaise noch einen bestimmten Glamour ab- 
zugewinnen. Das findet sich bei allen Krankheiten, 
die mit der Aura von Ruchlosigkeit, Verwegenheit 
und Hedonismus behaftet sind. Insbesondere wird 


ae a EEE | 


das in literarischen Werken und in Bildern verarbei- 
tet, es ist nicht unbedingt ein Zugang, der aufser- 
halb der Kunstwelt gewählt wird. Im Zusammen- 
hang mit Aids lässt sich das an zwei Figuren be- 
schreiben. Zum einen Robert Mapplethorpe. Er hat 
sich selbst zu einem Zeitpunkt, als man ihm die 
Krankheit schon sehr ansah, porträtiert. Und wer 
mit den Fotos von Mapplethorpe vertraut ist, der 
weiß, dass er sich oft selbst inszeniert, man kennt 
ihn als diesen schönen, muskulösen Mann. Zum 
Zeitpunkt seiner fortgeschrittenen Erkrankung hat 
er sich regelrecht als Vanitas-Figur inszeniert, eine 
barocke Allegorie der Sterblichkeit. Er hat sich foto- 
grafiert mit einem Stock in der Hand mit Toten- 
kopf-Knauf, sein Gesicht hebt sich gespenstisch 
weiß vor dem schwarzen Hintergrund ab. Er ko- 
kettiert mit der Zuschreibung des sterbenden 
Künstlers, der aber über seine Sterblichkeit noch 
erhaben ist. Das ist eine raffinierte Aneignung von 
eigentlich stigmatisierenden Zuschreibungen. An- 
deres Beispiel: Als Fremdzuschreibung lässt sich 
die Figur des kranken Genies bei Michel Foucault 
beobachten. Es gibt diese meines Erachtens ent- 
setzliche Biographie von James Miller. Foucault ist 
ja bekanntlich an den Folgen von Aids gestorben 
und Miller unternimmt den Versuch, sein ganzes 
theoretisches Werk als Schlüsselroman zusammen- 
zulesen — von Sexualität und Wahrheit über Die 
Ordnung der Dinge. Da ist vom Tod des Subjekts die 
Rede ist, was jetzt natürlich flugs in den Tod des 
Foucault umgemünzt wird. Das alles schreibt er mit 
einem leichten Schaudern vor der Dämonie dieser 
Figur, die das sexuelle Vergnügen nicht der Todes- 
bedrohung opfern wollte. Es gibt ja dieses Gerücht, 
das Miller auch kolportiert - und indem ich es 
wiederhole, setze ich es einmal mehr in die Welt -, 
dass Foucault auch nachdem Aids around war 
weiterhin Saunen und Sex-Clubs aufgesucht hat, 
mit der Begründung, die Liebe eines Knaben sei den 
Tod wohl wert. Da taucht diese Stilisierung wieder 
auf. Das kommt dieser Stilisierung, die Miller be- 
treibt, natürlich sehr entgegen. 


» Du hast eben ungefragt schon erklärt, wie 
das Gerücht im Aids-Diskurs funktioniert. Kannst 
du das noch vertiefen? 

«< Gerüchte entstehen ja vorzugsweise dann, 
wenn es auf sehr drängende Fragen keine Antwor- 
ten gibt. Und die Aids-Krise war ja am Anfang vor 


allem eine Krise des Wissens. Man wusste wenig 
bis nichts über die Entstehungs- und Verbreitungs- 
bedingungen. Entsprechend wucherten die Speku- 
lationen und Ursprungsmythen. Aufgrund der Tat- 
sache, dass es sich um eine tödliche Krankheit han- 
delt, ist das Wissen darum ja gefragt, was die 
Zirkulation von Gerüchten zusätzlich beflügelt. 
Entsprechend war die Aids-Krise gerade in den 
1980er-Jahren eben auch eine Gerüchte-Epidemie. 
Gerüchte haben die unangenehme Eigenschaft, 
dass sie durch Dementis nicht »auszurotten« sind, 
wenn man mal bei dieser Metapher bleiben will. 
Gerüchte werden ja ihrerseits häufig mit anste- 
ckenden Krankheiten metaphorisiert. Jedes De- 
menti läuft Gefahr, das Gerücht nur weiter zu ver- 
breiten. 


>» Welche Bedeutung hat die NS-Vergangenheit 
im deutschen Aids-Diskurs? 

« Der Aids-Diskurs in Deutschland ist durch die 
Nazi-Vergangenheit insofern geprägt, als bestimm- 
te Bilder und entsprechende politische Maßnah- 
men tabuisiert sind. Also wenn zum Beispiel von 
rechts Vorschläge wie Quarantänisierung oder gar 
Tätowierung von Menschen mit HIV formuliert 
wurden, dann hat Rita Süfßßmuth natürlich Recht, 
wenn sie darauf aufmerksam macht, dass der- 
artige Maßnahmen in einem Land, wo mit solchen 
Markierungen schon mal tödliche Politik betrieben 
wurde, undenkbar sind. In der deutschen Aids- 
Debatte gab es zum Glück sehr schnell den Re- 
flex, derartige politische Vorschläge dieser Nazi- 
Nähe zu überführen. Das »Operieren am Volkskör- 
per«, das bestimmten politischen Saubermännern 
unterstellt wurde, war ein Totschlag-Argument, 
mit dem man politische Vorschläge der Grenzzie- 
hung und der Gefahrenmarkierung sehr schnell 
mit dem Ruch des Protofaschistischen besetzen 
konnte. 


>» In deinem Buch gibt es einige interessante 
Begrifflichkeiten. Was ist zum Beispiel »Zungen- 
präser«? 

« Den Begriff Zungenpräser habe ich mir von 
Hubert Fichte ausgeliehen, bzw. der zitiert damit 
seine Lebensgefährtin, die Fotografin Leonore Mau. 
Die hat bei den ersten Aidsschlagzeilen über Rock 
Hudson, auch über Marlon Brando wurde ja spe- 
kuliert, von »Zungenpräser« gesprochen. Dieser 
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ebenso prägnante wie mysteriöse Begriff erschien 
mir sehr gut zusammenzufassen, dass man es bei 
Aids auch mit einer Sprachepidemie zu tun hat und 
dass man gelegentlich auch mal ein Blatt vor den 
Mund nehmen sollte, bevor man sich zu diesem 
Thema äußert. Zungenpräser ist für mich das Bild 
dafür, dass man, wenn man von den Ansteckungs- 
gefahren der Sprache ausgeht, auch gut daran tut, 
auf seine Wortwahl zu achten. 


>» Sehr interessant finde ich die positive Beset- 
zung des Begriffes Ambiguisierung. 

« Ambiguisierung ist in diesem Zusammenhang 
tatsächlich ein Wert für sich. Ambiguisierung heißt 
ja, dass etwas zweideutig oder im besten Fall sogar 
mehrdeutig gemacht wird. Wenn man wie ich 
davon ausgeht, dass die Begrifflichkeiten, mit de- 
nen über Aids gesprochen wird, von einer großen 
Durchschlagskraft auf die Realität sind, dann ist es 
schon mal ein Schritt, dieser Bedeutungsepidemie 
entgegenzuarbeiten, wenn man solche Zweideutig- 
keiten kultiviert oder vorführt. Also dass man ver- 
meintliche Selbstverständlichkeiten aufbricht und 
bestimmte Ursache-Wirkungs-Funktionen als of- 
fene, als mehrdeutige Konstrukte darstellt, die sich 
auch wieder aufbrechen lassen. Oder bestimmte 
Begriffe und Vorstellungen, die wir ganz mit nega- 
tiven oder positiven Eigenschaften assoziieren, 
noch mal so wendet, dass diese Besetzungen auf- 
gebrochen werden. Mapplethorpe ist ein gutes Bei- 
spiel: Er inszeniert sich als krankes Genie, als Me- 
mento mori, als visuelle Erinnerung an unser aller 
Vergänglichkeit, setzt dabei aber eine unglaublich 
triumphale Geste ins Werk — das ist eine Strategie 
der Ambiguisierung des Klischees vom sterbenden 
Künstler und vom kranken Genie. Die Ambiguisie- 
rung ist natürlich besonders wünschenswert im 
Hinblick auf Stereotypen, die ja gerade deshalb 
funktionieren, weil sie alles andere als ambig oder 
zweideutig sind, sondern vermeintlich Eins-zu- 
eins-Verhältnisse schaffen. 


» Apropos ambig, das bringt mich zu Pop und 
Aids. Mir ist aufgefallen, dass Aids genau dann 
auftaucht, als Pop so ambig und so queer ist 
wie nie zuvor (und danach). Nämlich 1982, der 
große Popsommer, Boy George, FRANKIE GOES 
TO HOLLYWOOD, SOFT CELL und wie sie alle 
heißen. Damals ließ sich auch der Hetero-Main- 
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stream von der Ambiguisierung infizieren, eng- 
lische Lads wie SPANDAU BALLET oder DURAN 
DURAN traten auf, als wollten sie beim Mas- 
kenball der Friseure teilnehmen. Dass ausgerech- 
net in dem Moment Aids auftaucht — da könnte 
man fast an die Theorie von der Rache Gottes 
glauben. 

« ja, das ist so eine Koinzidenz, da kommt man 
auf solche Schicksale wie das des Sängers Klaus 
Nomi. Diese Gleichzeitigkeit bringt historische 
Figuren hervor, die das regelrecht inkarnieren. Viel- 
leicht irritiert uns das deshalb so sehr, weil Aids 
auch eine Krankheit ist, die man mit einem be- 
stimmten Hedonismus assoziiert, wie alle durch 
Geschlechtsverkehr übertragbaren Krankheiten. 
Aids ist ja keine Geschlechtskrankheit, aber der 
Übertragungsweg, der für unser Bild von Aids der 
einschlägigste ist, das ist eben der Geschlechts- 
verkehr. Die Tatsache, dass es so viele junge Men- 
schen erwischt hat und bis heute erwischt, trägt 
zur eigenartigen Strahlkraft dieser Gemengelage 
bei. Das ist so eine Art Achtziger-Jahre-Version von 
Dekadenz, ohne dass ich die ganzen kulturkriti- 
schen Assoziationen mitnehmen möchte. Über- 
schreitung, Hedonismus, Fun und Aids — das ist ein 
gesellschaftliches Syndrom. 


>» Was hat sich verändert, seit du deine Arbeit 
abgeschlossen hast? 

« Schon bei der Fertigstellung des Buches hat 
sich ein Aspekt der »Normalisierung« von Aids an- 
gekündigt, der sich in jüngster Zeit eher noch ver- 
schärft hat. Ich sehe inzwischen eine eher negative 
Normalisierung. Aids hat durch die Therapiemög- 
lichkeiten, die inzwischen zur Verfügung stehen, 
die Reputation einer chronischen Krankheit, die es 
natürlich nicht ist, wie alle Menschen bestätigen 
werden, die den Medikamenten-Cocktail nehmen 
müssen. Trotzdem ist die Assoziation des Damok- 
lesschwerts, das über dem HIV-Positiven hängt, 
in den Hintergrund getreten. Es gibt eine neue Un- 
beschwertheit, eine sexuelle Unbedarftheit. Das 
ist ein Folge-Problem des primären Befunds, dass 
Aids eigentlich ein Problem ist, das unsere Gesell- 
schaft vorzugsweise anderswo lokalisiert, also in 
der Dritten Welt oder in Ländern, die der Sextou- 
rismus den westlichen Bewohner verschlägt. Also 
an Orte, von denen man sich selbst distanzieren 
kann. O 
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Was ist heutzutage noch geblieben von den 
Schönheitsnormen, Zwängen und dem vermeint- 
lichen Ideal? Seit geraumer Zeit wirbt die Kos- 
metikfirma Dove mit molligen Models, Hella von 
Sinnen und Dirk Bach sind dicke Fernsehstars und 
der Kinofilm Shrek mit dem als hässlich gelabelten 
Oger als Filmhelden avancierte nichtsdestoweniger 
— oder vielleicht gerade deshalb — zum Kassen- 
schlager. Die Welt erscheint immer pluralistischer, 
Körpernormen immer ausdifferenzierter. 

Körpernormen variieren — und dies schon immer — 
je nach sozialem und kulturellen Kontext. Überdies 
scheinen sie in der heutigen Zeit immer vielfältiger 
zu werden, was aber nicht bedeutet, dass hege- 
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moniale Schönheitsnormen keine Wirkmächtig- 
keit mehr entfalten. Inzwischen ist zwar (fast) alles 
erlaubt, aber doch nicht frei von Normen und Nor- 
mierung. Ein gutes Beispiel dafür ist die Band 
TOKIO HOTEL. Der Mainstream-Musikmarkt hat 
mit ihnen zwar eine Band mit androgynem Front- 
sänger im Repertoire, allerdings ist diese der »bei 
der männlichen deutschen Jugend insgesamt 
meistgehasste Musik-Act«?. Kommt das Thema auf 
TOKIO HOTEL, schwelgen alle im homophob-sexis- 
tischen Konsens: TOKIO HOTEL sehen aus wie 
Mädchen und schwul sind sie auch. Entsprechend 
lautet auch der Refrain der vermutlich bekanntes- 
ten TOKIO HOTEL-Parodie auf YouTube, welche die 
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interaktive Konstruktion von Geschlecht, Schön- 


heit und sexueller Orientierung prägnant auf den 
Punkt bringt: 


»Wir sind Krüppel und schwul, hässlich und fett, 
Spermaflecken überall im Bett, Mutter auf Koks, 
Vater auf Crack. Wir kommen von den Drogen 
nicht mehr weg. Irgendwann koksen wir zu- 


sammen, sowas ist cool, wir sind Krüppel und 
schwul.« 


Da TOKIO HOTEL geschlechtlich codierten Schön- 
heitsnormen und dem gesellschaftlichen Verhal- 
tenskodex widersprechen, muss ihnen also zwangs- 
läufig eine Abweichung von der heterosexuellen 
Ordnung »unterstellt« werden. 

In Bezug auf die Versprechung zahlreicher Schön- 
heitsideale im Zeitalter der Kulturindustrie stellt 
sich zudem die Frage, ob ein pubertierendes Mäd- 
chen dies etwa genauso sieht, oder anders gefragt: 
Ist das ihrem Körper entsprechende Schönheits- 
ideal auch Teil der Produktpalette? Ein Blick in 
Bravo, Brigitte oder Bild zeigt eher Auswechselbares 
als Diverses. Schönheitsideale sind auch heute 
nicht so durchlässig und für alle frei verfügbar, wie 
es auf den ersten Blick erscheinen mag. 

Außerdem ist es fraglich, ob die Erweiterung von 
Schönheitsidealen wirklich etwas Grundlegendes 
ändert, auch wenn eine solche Entwicklung zwei- 
fellos einen Unterschied macht. Die Problematik in 
den Worten von Sonja Eismann über Emme, einer 
der Barbie nachempfundenen, aber dicken Puppe, 
die 2002 nach dem Vorbild des plus-size Model 
Melissa Miller auf den Markt kam: 


»Hier stellt sich jedoch bald die Frage, inwieweit 
ein Schönheitsideal, das ein anderes ersetzt, 
den Status quo verbessern kann und will. [...] 
Was ist dann aber mit den kurzbeinigen, flach- 
brüstigen, langnasigen, dunkelhäutigen, dick- 
bäuchigen Mädchen? Statt Schönheitsideale 
abzuschaffen, wird durch eine Erfindung wie der 
Emme-Puppe das Spektrum nur ein wenig er- 
weitert. Das ist aber immerhin auch schon mal 
was, denn vielleicht ist die Bandbreite irgend- 
wann so weit, dass es keine verbindlichen Nor- 
men mehr gibt (and | am the queen of wishful 


thinking, wie letztens eine Freundin so schön 
gesagt hat).«3 
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Auch hier zeigen sich die Verschränkungen des 
Schönheitsideals mit anderen machtvollen Katego- 
rien; so macht es eben nicht nur in puncto Schön- 
heitsnormen einen Unterschied in der Lebens- 
realität eines Mädchens, ob es »dunkelhäutig« 
oder »flachbrüstig« ist — oder eben nicht. Mit 
diesem Komplex rund um Schönheit, Geschlecht, 
»Race« und Körpernormierung will sich das Projekt 
(anti)lookism auseinandersetzen. 

Hinter einzelnen Aktionen stehen meist nicht die 
Gruppe(n) in der Gesamtheit, da diese nur in einem 
losen Netzwerk mit verschiedenen Ansätzen und 
Positionen verbunden sind. Bis jetzt richtete sich 
das Projekt ausdrücklich nicht nur an eine »linke 
Szene«. Daher gab es auch möglichst neutral und 
simpel geschriebene Texte und einen etwas trashig 
geratenen »Polylux«-Auftritt — was aber nicht be- 
deuten soll, dass es in der Linken keinen Bedarf an 
der Auseinandersetzung mit dieser Thematik gibt. 
Dass dicke Polizistinnen nicht aufgrund ihrer Kör- 
permaße kritikwürdig sind (andere Gründe sind oft 
ähnlich verkürzt), dass der gute Grund, Nazis nicht 
zu mögen, nicht ihre vermeintlich »hässlichen Fres- 
sen« sind und dass Frauen selber entscheiden kön- 
nen, ob sie sich nicht rasieren und keine Tangas 
tragen oder eben DOCH, muss auch einigen »Lin- 
ken« noch erklärt werden. 

Wichtig ist uns auch, mit der Unterteilung von 
künstlichen, verfälschten und durch Kosmetika und 
Schönheitsoperationen vermeintlich »patriarchal« 
bearbeiteten Körpern auf der einen Seite und dem 
»schönen« Naturkörper auf der anderen zu bre- 
chen. Dieser »Naturkörper«, der im Zuge der Kritik 
an Schönheitsnormen in der Vergangenheit oft ein 
positiver Bezugspunkt war, ist aus vielerlei Grün- 
den ein problematisches Konzept. So geht er unter 
anderem auch mit einer Naturalisierung von Ge- 
schlecht einher. Erwähnt sei in diesem Zusammen- 
hang die Performance-Künstlerin Orlan“, die ihren 
Körper als postmodernes Kunstwerk versteht, ihn in 
Live-Performances chirurgisch verändern lässt und 
somit sowohl Schönheitsnormen und als auch den 
»Naturkörper« parodiert. 

Schönheitsnormen werden oft mit soziobiologi- 
schen Konzepten gerechtfertigt, die von einer na- 
turbedingt determinierten Vorstellung von schö- 
nen Körpern ausgehen. Diese Konzepte werden 
zum Beispiel von der Attraktivitätsforschung ver- 
treten, die mit höchst problematischen Hypothe- 
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sen arbeitet. Wir dagegen glauben, dass Schön- 
heitsempfinden sozial konstruiert ist und immer in 
Verbindung zu gesellschaftlich hegemonialen Nor- 
men steht. 

Im Übrigen soll der Begriff »Lookism« in keinem 
Fall dominante Macht-Achsen wie Sexismus und 
Rassismus in Frage stellen. Doch lässt es sich mit 
dem Begriff in diesem Themenfeld gut arbeiten, 
auferdem ist es verkürzt, Schönheitsnormen nur 
unter Sexismus fassen zu wollen, da diese eben 
nicht nur mit Geschlecht, sondern u.a. auch mit 
»Race« verschränkt sind. Des Weiteren gibt es eine 
Verschränkung mit »Normkörper« versus »Körper 
mit Behinderung«5; genauso wie der soziale Status 
eine Rolle spielt, denn Schönheitsoperationen und 
Markenklamotten kann sich eben nicht jede_r leis- 
ten. 

Auch die Verwertbarkeit auf dem Arbeitsmarkt 
spielt hierbei eine Rolle (erwähnt sei die 2006 
bis in die Politik hinein geführte Debatte über dicke 
Deutsche), welche wiederum mit dem Gesund- 
heitsdiskurs im kapitalistischen Kontext in Verbin- 
dung steht. 

In puncto Kleidung und ihrer Funktion und Be- 
deutung gibt es unterschiedliche Lesarten: So ist 
Kleidung zum einen immer auch ein Medium der 
Kommunikation und dient einer bewussten gesell- 
schaftlichen Positionierung. Andererseits ist nicht 
jede Kleidung für alle frei zugänglich, sie ist mit Pri- 
vilegien verbunden und kann in gesellschaftlichen 
Zusammenhängen als Ein- oder Ausschlusskrite- 
rium fungieren. 

Schönheitshandeln® (Gestaltung des Aussehens) 
ist ohnehin als ambivalent zu begreifen. Sicherlich 
ist es normgeleitetes Handeln, jedoch kann eine 
Nicht-Inszenierung nicht das Ziel sein — überdies: 
sie ist überhaupt nicht möglich! — und Schönheits- 
handeln ist, wenn auch eingebunden in Normen, 
eine Möglichkeit des selbstbestimmten Ausdrucks. 


Auch wenn Medien in puncto Schönheitsnormen 
eine gewisse Rolle spielen, ist unser Fokus nicht der 
der Medienkritik. Gesellschaft und Werbung stehen 
immer in einem Wechselverhältnis zueinander und 
Werbung richtet sich an den Normen der Gesell- 
schaft aus. Werbung ist somit als Spiegelbild des 
gesellschaftlichen Normalzustandes zu lesen und 
nicht »besser« oder »schlechter« als der »Rest der 
Gesellschaft«.’ Erst recht geht es uns nicht um Kri- 
tik an Models und sich nach dem Schönheitsideal 
richtenden Frauen als vermeintlich »dumme« Opfer 
oder »Verbündete des Patriarchats«. Wollen Frauen 
Karriere machen, gelingt dies meist besser entlang 
oder gerade durch die Besetzung weiblicher Kli- 
schees, was ihnen aber oft nicht zugebilligt wird. 
Diese Position geht oft auch mit einer gewissen 
Doppelmoral einher. Sind nämlich Männer inner- 
halb oder mit Hilfe männlicher Rollenausübung er- 
folgreich, erscheint dies zumeist kaum der Rede 
wert. 

Im Differenzfeminismus war die Analyse von 
Schönheitsnormen oft eingebunden in eine Kritik 
an »böswilligen Firmen« und obendrein verbunden 
mit einem Verständnis der »Frau« als passives und 
naives Opfer der Verhältnisse (was übrigens nur 
zu gut ins patriarchale Denkmuster passt). Reaktio- 
närer Antikapitalismus kann sich in der Kritik an 
Schönheitsnormen manifestieren und es gab und 
gibt Anknüpfungspunkte. Doch wir wollen einen 
Ansatz formulieren, der nicht auf Verschwörungs- 
theoriedenken, Differenzfeminismus oder derglei- 
chen basiert. So ist ein Hauptfokus unserer Gruppe 
die Sichtbarmachung von verschränkten, komple- 
xen Machtstrukturen anhand von Schönheitsnor- 
men. Und es geht uns um die Ermächtigung zum 
nichtnormativen Körper: also — simpel formuliert — 
um queerfeministische Pornos, Riots-not-diets 
(-grrrl)-Kuchenbuffets und ein schönes Leben für 
alle! © 


Anmerkung 


1 Der Orginaltext erschien als Leserbrief 
in der Conne Island unter dem Titel 
Shrek, Tokio Hotel und der nicht-virtuelle 
Körper. 

2 http://wkl. sowebs.org/tokiohotel.html 
(treffende TOKIO HOTEL-Hass-Analyse, 
wenn auch mit einigen unserer Ansicht 
nach problematischen Textstellen) 


3 http://www.plastikmaedchen.net/ 
stories/35/ 

4 http://www.lookism.info/buehne. html 
5 Erinnert sei hierbei an die oben ge- 
nannte TOKIOHOTEL-Parodie. 

6 Näheres zum Konzept des »Schönheits- 
handeln« findet sich hier. Nina Degele 
(2004): Sich schön machen. Zur Soziologie 
von Geschlecht und Schönheitshandeln. 
Verl. für Sozialwiss. 


7 Text zum Thema: Lookism in der 
Werbung - oder: Die Werbung ist an 
allem schuld!? http://www. lookism.info/ 
werbung.htmi 
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Ladyfest goes Sexparty. 


Es ist Herbst geworden in Wien und es regnet. 
Die Sexparty, die im Rahmen des Ladyfests im Mai 
2007 stattfand, liegt bereits einige Monate zurück. 
Fünf der OrganisatorInnen treffen sich um die Mit- 
tagszeit zum verspäteten Frühstück im WG-Zim- 
mer, und what the hell schreiben wir über DAS 
Ereignis, welches uns so lange beschäftigt, er- und 
aufgeregt hat? Warum eine Sexparty, wo, mit wem 
— wir schweifen ab zu Exfreundinnen, Berlin-Aus- 
flügen ... wie leben wir, Polyamorie wird gerade in 
Wien gelebt, aber nicht diskutiert oder doch, was 
spricht dafür und wollen wir wirklich in unserem 
prekären Alltag auch prekäre Beziehungen oder be- 
deutet Polyamorie doch eher ein Netz aus vielen 
unterschiedlichen Verhältnissen zu Menschen, die 
gleichwertig nebeneinander stehen? Die Sexparty 
und die Diskussionen darüber, dazu, davor und da- 
nach, haben Steine ins Rollen gebracht oder waren 
Stein des Anstoßes, haben unsere Leben, Lieben 
und Beziehungen bewegt. 

Wir blicken zurück und assoziieren unsere unter- 
schiedlichen Erinnerungen, sind. unschlüssig, wie 
persönlich die Perspektive sein soll oder sein darf, 
um das zu vermitteln, was wir denken, wenn wir 
Sexparty denken. Weil vieles, was mit Sex zusam- 
menhängt, auf meistens theoretischen Meta-Ebe- 
nen sehr sachlich, nüchtern und steril diskutiert 
und reflektiert werden kann. Geht es hingegen ums 
Eingemachte, um unsere eigenen Begehren, Phan- 
tasien und Erlebnisse, welche wir hier für ein brei- 
tes Publikum öffentlich darlegen sollen, tun wir uns 
schwer mit den Worten. Denken wir an Sexparty, 
denken wir an: 


+ Ich war wahnsinnig nervös und dann wars auch 
schon wieder vorbei. 

+  Aufregend, berauschend. Orgiastisch. Glitzernd. 
Sexy. Traumhaft. Erfolgreich. Zur richtigen Zeit 
am richtigen Ort das Richtige tun. 
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+ Das nächste Mal bitte einen SM-Raum wo 
mensch Platz hat, um mit der Peitsche auszu- 
holen. 

+ Die Orgie wurde totgeredet! Es lebe die Orgie! 

+ Ich hab’ nie geglaubt, dass so was wirklich 
funktionieren kann. 

+ Au ja. Ich komm als Asexuelle, um meine Hete- 
robeziehung zu verschleiern. 

+ Ich würde sagen, das hat bestens funktioniert. 
Nächstes Mal mit ANIMAL COLLECTIVE. und 
ohne Kaugummi. 

+ Wahnsinn, wir hatten wirklich hier und jetzt 
SeX ... ;-) 

+ Wir wollen mehr Sexpartys in Wien haben. 


Hier ein paar subjektive Eindrücke von einigen 
OrganisatorInnen: 


Von der Theorie zur Praxis 


In den Diskussionen zum Ladyfest 2007 kam die 
Idee auf, vermehrt Sexualität und allem, was damit 
zu tun hat, Raum zu geben, da der Eindruck be- 
stand, dass dieses Thema bei den beiden Lady- 
festen 2004 und 2005 zu kurz gekommen war. Bei 
einem der ersten Ladyfest-Plena bildete sich eine 
kleine Gruppe, die als Überbegriff »Sexualität« 
wählte. Ein erstes Brainstorming sammelte Schlag- 
worte wie Pro Sex, Parodie, Verkleidung, Drag, pO- 
sitive Sexualität ä la Annie Sprinkle, Sex Toys, 
Masturbation, SM, Sexwork, sexuelle Gewalt, AIDS, 
Verhütung, Schönheitsideale, Körper, Asexualität 
und auch die Frage, ob »Wir sollen Sex nicht lie- 
ben!« eine typische Aussage für feministische 
Communities sein könnte? Und sollte dieser breit 
gefächerte Themenkomplex klassisch über Work- 
shops abgehandelt werden? Wenn wir Workshops 
veranstalten würden, was wäre deren Inhalt? Bliebe 
nicht wieder alles bei einem theoretischen Über- 
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others, ladies and gentlemen! 


Sex-Reden hängen? Und überhaupt: WIE über das 
lustvolle Minenfeld Sex reden? Oder könnten wir 
der Gefahr erliegen, in eine Negativsicht der Dinge 
abzugleiten ohne Perspektiven auf ein selbstbe- 
stimmtes, erfreuliches Sex-Beziehungs-Liebes- 
leben, wenn wir z.B. an das Thema nur in Form von 
Diskussionen über sexuelle Gewalt, Sexökonomien 
und Diskriminierungen herangingen, Sexualität also 
als patriarchales Machtinstrument analysieren 
würden? Sollten wir nicht einen Schritt weiter ge- 
hen und einmal praktische und positiv besetzte 
Grundlagen für eine Auseinandersetzung mit Sexu- 
alität und Liebeskonzepten hier in Wien schaffen? 
Sollten wir uns länger bei der Kritik an einem 
männlichen Blick aufhalten oder einem Frauenles- 
benTransgender-Blick Raum verschaffen? 

Es schien, als wäre auch hier der Zeitpunkt gekom- 
men, dem ohnehin schon sehr vielschichtigen La- 
dyfest einen weiteren Aspekt hinzuzufügen, denn 
manche Ladyzzz interessierten sich nicht nur für 
Musik, Poetry, Technik, Demos ... sondern eben 


auch für einen queer-feministischen Zugang zu 
ihren Körpern, ihrer Lust, ihrer Sexualität. Oder um 
Emma Goldman ein wenig abzuwandeln: »If | can't 
fuck to it, it's not my revolution!« 

Als diese Gedanken in linken Szenen anfingen, 
sich auszubreiten, war auch bereits Shortbus von 
John Cameron Mitchell in die Kinos gekommen, ein 
Film, dessen zentrale Charaktere früher oder später 
alle im Sexclub »Shortbus« in New York landen, wo 
sich in einer an die Berliner 1920er-Jahre erinnern- 
den Atmosphäre Menschen begegnen um ihre Ge- 
schichten zu erzählen, ihren Seelenballast zu ver- 
arbeiten oder (körperlicher) Anziehungskraft nach- 
zugeben, alleine, in Paaren oder Gruppen, wobei 
Geschlecht und sexuelle Orientierung keine grö- 
ßere Rolle spielen als die, Aspekte von Persönlich- 
keiten zu sein. Der Film, so sehr mensch ihn auch 
kritisieren und kitschig finden kann, fiel auf frucht- 
baren Boden. So sorgten bereits Jahre zuvor die 
Sexpartys bei diversen Queeruptions für persön- 
liche Aufregung, auch wenn sie mehr die Phantasie 


Ladyfest goes Sexparty | 67 


beflügelten als praktischer Erfahrungsschatz waren. 
Das Thema lag in der Luft, in der KETE lief Rasp- 
berry Reich von Bruce La Bruce. Manche mit Lady- 
fest assoziierte Personen waren an diesem Abend 
anwesend und plauderten im Anschluss heiter über 
heiße Alternativen zu bloß theoretischen Abhand- 
lungen. In meiner Erinnerung fasste damals die Idee 
Fuß, es mit einer Sexparty zu versuchen. Wirklich? 
Ja, warum denn nicht! 

Die Sexparty-Idee sickerte in verschiede linke Dis- 
kussionsforen (www.n3twork.org, www.fmqueer.at) 
und sorgte für einige Aufregung. Pro und Contra 
wurden heftig diskutiert, auch am großen Lady- 
fest-Plenum war die Idee nicht unumstritten, 
würde doch eine Sexparty einen dominierenden 
Abdruck auf dem Ladyfest 07 hinterlassen und an- 
dere wichtige, hart erarbeitete Schwerpunkte in 
den Schatten stellen. Sex als ewig mächtiger Eye- 
Catcher auf einem Fest, das in seinem Selbstver- 
ständnis eben keinen Wert auf billige Effekte legt. 
Auch innerhalb der AG wurde lange überlegt, einen 
anderen Namen als den offensichtlichsten zu wäh- 
len, in einem Protokoll stand dann auch: »Wir pla- 
nen gerade eine Party, die wir inoffiziell Sexparty 
nennen. Da sollte ein anderer Name her, da das 
Verständnis von Sex nicht auf Genitalbefriedigung 
begrenzt ist und daher der Raum nicht eine über- 
sexualisierte Atmosphäre haben sollte, die den An- 
spruch, Grenzen auszutesten, als Zwang erscheinen 
lässt.« 

Im Bewusstsein, an einem heiklen, überladenen und 
politisch schwierig positionierbaren Thema dran zu 
sein, traf sich die von nun an »AG Sexualität« oder 
»Arge Sexualität« genannte Gruppe regelmäßig 
und begann, konkret zu werden. Die Besetzung die- 
ser Gruppe schwankte, Leute kamen, blieben oder 
gingen, hinterließen jedenfalls Positionen, Sehn- 
süchte und Strategien. Im Verlauf dieser Treffen 
ging es nicht nur um praktische Aspekte, wie den, 
einen geeigneten Raum für eine solche Veranstal- 
tung zu finden — ein übrigens nicht so leichtes Un- 
terfangen. Die für halböffentlichen Sex bestimm- 
ten Räume sind meist Puffs oder Swingerclubs, in 
denen Geschlechterrollen sehr deutlich hetero- 
sexistisch (Raumgestaltung, Männerüberschuss, 
gratis Eintritt für Frauen ...) und meist von einer 
kommerziellen Logik geprägt sind. Es ging in erster 
Linie darum, uns mit Fragen auseinanderzusetzen, 
die eine solche Veranstaltung und die Beschäfti- 
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gung mit Sexualität aus einem queer-feministi- 
schen Blickwinkel aufwarf. 

Schwierig war die Entscheidung der Einlasspolitik. 
Spielten wir anfangs noch mit dem Gedanken, 
die Party für alle Geschlechter, Sexualitäten und 
sexuellen Praktiken zu öffnen (so wie die meisten 
Veranstaltungen beim Ladyfest Wien für alle Gen- 
der zugänglich sind), so kamen wir später von die- 
ser Idee ab. Eine solche Party würde möglicher- 
weise — einigen Erfahrungen nach - schnell von 
schwulem oder Hetero-Sex dominiert werden, für 
den es ohnehin lang erprobte Kulturen gibt. Und 
wie entspannt wäre ein solcher Raum für lesbi- 
schen Sex? Schließlich entschieden wir uns dafür, 
einen Ort zu schaffen, der explizit lesbischen, trans- 
gender, queeren Sex affirmiert und so eventuell ein 
geschützter Raum für alle Beteiligten sein kann, 
auch wenn diese Entscheidung eine Beschränkung 
von heterosexuellen Begehren bedeutet. Von der 
Idee, in Eigenregie eine Wohnung oder ein leeres 
Lokal zu einem wohligen, halbdunklen, erotischen 
Raum umzuwandeln, kamen wir aus Zeit- und fi- 
nanziellen Gründen ab. Es blieb also nur noch die 
Möglichkeit, bereits vorhandene Strukturen zu nut- 
zen und diese für unsere Zwecke anzueignen. Ex- 
kursionen in einschlägige Lokale führten schnell zu 
einem Treffer: Wir entschieden uns für einen Swin- 
gerclub im Neunten Bezirk, den »Tempel«, wo wir 
allerdings nur die Möglichkeit hatten, entweder am 
Eröffnungs- oder Abschlussabend des Ladyfests die 
Räumlichkeiten ganz für unsere Zwecke zu nutzen, 
da an den anderen Tagen die Stammklientel anwe- 
send wäre. 

So kam es, dass das Ladyfest Wien 07 in einer Pa- 
rallelveranstaltung zum Musikprogramm gleich mit 
der Sexparty eröffnet wurde, denn wir wollten den 
Besucherinnen in den darauffolgenden Tagen noch 
Gelegenheit bieten, ihre Erfahrungen und eventu- 
ellen Fragen zu kommunizieren und die Nachwir- 
kungen gemeinsam auszukosten. 

Zu diesem Zweck organisierten wir noch andere 
Veranstaltungen, die wir strategisch um die Sex- 
party anordneten. Kurz vor der eigentlichen Party 
im Tempel gab es die Möglichkeit, an einem Safer- 
Sex-HIV-Workshop teilzunehmen oder sich beim 
Drag-King & Prinzessinnen-Workshop in Fummel/ 
Drag zu werfen. Für Diskussionen über alterna- 
tive Konzepte zur romantischen Zweierbeziehung 
konnte mensch den Polyamorie-Workshop (offen 
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this is a darkroom! and well you can't see me because i am in ... 


für alle) besuchen oder, animiert von Sexparty- 
Erfahrungen, in den Queer-Porn-Workshop wan- 
dern, um gleich einmal am Drehbuch für den ersten 
DIY-Porno zu werkeln. 

So weit so gut, doch auch die Party selbst brauchte 
noch einiges an Vorbereitungsarbeit, um die Idee 
einer Sexparty für »female queers und transgen- 
ders« auch an alle Interessierten außerhalb unserer 
kleinen Diskussionsgruppe rüberzubringen ... 
Gemeinsam feilten wir am Einladungstext, bastel- 
ten Partyregeln, überlegten uns Partyspiele, kauf- 
ten Safer-Sex-Artikel ein, suchten Pornobilder für 
die Deko, und wurden von Tag zu Tag aufgeregter 
und kribbeliger. 


Das große Stöhnen 


Am Tag der Sexparty trafen wir uns am Vormittag, 
um das Fingerfood vorzubereiten: selbstgemachte 
Maki und Muffins, dazu Berge von Obst. 

Das war gute Beschäftigungstherapie, denn wir wa- 


ren alle nervös. Was, wenn niemand kommt? Oder 
einfach nichts passieren wird? Oder wenn jemand 
die Party durch übergriffiges Verhalten zerstört? 
Na ja, jetzt war es zu Spät, wir mussten durch. 
Während die anderen in der Küche noch Reis auf 
Algenblätter klatschten, kritzelte ich die Fragen für 
»Wahrheit oder Pflicht« auf rosane und blaue Kärt- 
chen. Denn wir hatten ja versucht, ein bisschen 
vorzubeugen, falls gar keine Stimmung aufkommen 
würde. 

Im ersten Raum nach dem Barbereich gab es die 
Möglichkeit zum Bodypainting, im nächsten Raum 
konnte mensch Flaschendrehen, es liefen ein paar 
queere Pornos. 

Erst dahinter ging es dann weiter zum Darkroom, 
zum (kleinen) SM-Raum und den restlichen Ku- 
schelzonen, Knutschorten oder Kämmerchen. Es 
war uns wichtig, einen Bereich zu schaffen in dem 
es nicht gleich um Sex geht, sondern wo ein Spie- 
len und Ausprobieren mit dem eigenen Körper und 
ein Kennenlernen der Anderen möglich ist. 
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Wir hatten den Tempel modifiziert: heterosexisti- 
sche Bilder wurden mit unseren eigenen, ausge- 
wählten Pornobildern überklebt, neben Kondomen 
gab es auch Dental Dams zur freien Verfügung, 
Gleitgel und Handschuhe. 
Die Wahl des Ortes war entscheidend für das Ge- 
lingen der Party: Der Tempel ist cosy, sauber, die 
Barfrauen sind freundlich, kooperativ und kom- 
petent. Fast niemand von uns war jemals in einem 
Swingerclub gewesen und bei unserem ersten Be- 
such waren wir überrascht von der entspannten 
und angenehmen Atmosphäre. 
Ich hatte die Aufgabe, als Liebesengel Botschaften 
zu überbringen: Am Eingang bekamen alle neben 
einem Glas Sekt und den Sexparty-Regeln eine 
Nummer aufgeklebt und hatten dann die Möglich- 
keit, der »Nummer« ihres Begehrens kleine Brief- 
chen zu schicken. Das Angebot wurde überraschend 
gut angenommen: Mir blieb kaum Zeit für den 
eigenen Darkroom-Besuch vor lauter »Wo find ich 
bloß diese Nummer«-Stress. 
Gegen 23:00 Uhr war das Lokal bis auf den letzten 
Stehplatz voll. Mich freute die Vielfalt der anwesen- 
den Identitäten: Baby-Dykes, Pärchen, Trans-Boys, 
Drag-Kings, Butches, Femmes, ältere und jüngere 
Frauen. Ich fühlte mich wohl, flirtete, lächelte. 
Um die Stimmung noch weiter anzuheizen gab es 
eine Bondage-Performance und einen — eher spon- 
tanen — Drag-Wettbewerb, bei dem ein King die 
Gäste durch einen noch spontaneren Striptease 
überraschte und begeisterte. 
Wir überreichten den Hauptpreis - einen vibrieren- 
den Badeschwamm. 
Die Atmosphäre war aufgeladen und heiß, vor den 
Nischen und Darkrooms bildeten sich lange 
Schlangen und gelegentlich riefen Wartende den 
lachenden und fickenden Menschen zu, dass sie 
schneller machen sollten, sie wollten auch mal 
rein. Durch die Flaschendreh-Aufgabe »Geh mit 
5 Menschen deiner Wahl in den Darkroom und 
bleibe dort 5 Minuten!« verschwanden phasen- 
weise halbe Spielrunden und neue MitspielerInnen 
kamen. 
Irgendwann wurde ich von meiner Engelskollegin 
darüber informiert, dass sie jetzt lieber Flaschen- 
drehen spielen will - und ich wurde in den Dark- 
room gezogen und endlich auch von meiner Auf- 
gabe befreit ... 
Gegen 4 Uhr morgens wurden die letzten Ladies 
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aus den Räumen aufgelesen und hinter uns schlos- 
sen sich die Tempel-Türen. 


Euphorie oder Katerstimmung? 


Der Morgen danach - ich wachte auf - ein klein 
wenig verkatert und mit der Person, neben der ich 
immer wieder mal gern wach werden wollte. 
Gestern Nacht war Sexparty, ein rauschendes Fest, 
so viele waren gekommen, der Tempel voller Men- 
schen, die sich selbst, ihre Lust, ihr Begehren und 
das aller anderen gefeiert haben. Ausgelassen, fröh- 
lich, orgiastisch, sexy. Es war mehr als eine Party 
mit Rumknutschen und anschließendem gegen- 
seitigen Abschleppen, dafür haben wir den Ort zu 
sehr besetzt mit unseren »sschmutzigen« Phantasien 
und wilden Körpern. Wir haben uns den Raum an- 
geeignet, aus einem Swinger-Club mit heterosexis- 
tischen Bildern und männerdominierten Blicken 
unseren feministischen, queeren, lesbischen Lady- 
Raum gezaubert. Unsere Ängste und Befürchtun- 
gen, welche wir im Vorfeld zuhauf hatten, hatten 
sich nicht bewahrheitet, offensichtlich war die Zeit 
reif für diese Party — die richtige Zeit, der richtige 
Ort. Viele BesucherInnen fanden den Weg in den 
Tempel, zum einen, um neugierig zu schauen, was 
sich ein Teil der Ladyfest-OrganisatorInnen hat 
einfallen lassen, zum anderen wohl auch, um mal 
einen »echten« SwingerInnen-Club von Innen zu 
sehen. Und weil »Do it yourself« offensichtlich an- 
steckend ist, hat sich in der Tempel-Nacht ziemlich 
schnell eine Eigendynamik unter den Anwesenden 
entwickelt, ohne die die Sexparty nicht das gewor- 
den wäre, was sie schlussendlich war — ein bom- 
bastisches Fest am Ladyfest-Eröffnungsabend. Bei 
uns Sexparty-OrganisatorInnen blieb die restlichen 
Ladyfest-Tage eine Art sexy Grundstimmung zu- 
rück, wir kicherten doof durch die Gegend, redeten 
immer wieder von diesen und jenen Ereignissen auf 
der Party und fühlten uns total oversexed. 

Und ich habe das Richtige getan, für mich ganz 
persönlich, in jeder Hinsicht. Die Vorstellung, auf 
eine Sexparty zu gehen, in welchem Kontext auch 
immer, hat mich stets interessiert, ohnehin alles, 
was mit Sex zu tun hat, und der feministischen Pro- 
Sex-Bewegung hab ich mich näher gefühlt als den 
PorNO-Ansätzen diverser Freundinnen. 

Die Pro-Sex-Strömung ausschließlich als Pro-Porno 
darzustellen wäre allerdings verkürzt und unvoll- 
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Das Sexparty Manifest 


+ Weil es Begehren abseits und neben der 
Zweierbeziehung gibt. 


+ Weil Sexualität auch Kommunikation ist und 
wir durch Sexualität auch kommunizieren. 


+ Weil Ladyzzz liebend gern provozieren. 

+ Weil Theorie und Praxis miteinander verbunden 
sind. 

+ Weil (der) die Körper nicht (ein) Objekt(e) 
von Scham und Scheu sein soll(en). 


+ Weil queere Identitäten nicht nur im Gespräch 
entstehen, werden und einander finden. 


+ Weil das Begehren viele umfasst. 
+ Weil Interaktion Menschen zusammenführt. 


+ Weil wir auf allen Ebenen mit Respekt und 
ohne Angst miteinander umgehen wollen. 


+ Weil Sexualität eine selbstverständliche Praxis 
des menschlichen Lebens ist. 


+ Weil die Utopie nicht nur im Kopf entsteht. 


Regeln für die Ladyfest Sexparty 


+ Das Ladyfest sagt allen Draufgänger_Innen, 
Angsthasen, Schlampen und Hausfrauen 
Hallo und Herzlich Willkommen zu Kreativität, 
Freude, Wo(h)l-Lust, Aktivität, Passivität, 
Fairness, Diversität, Sinnlichkeit, FreundInnen- 
schaft, Rausch, Spaß, Egalität, Kollektivität ... 
in einem geschützten Rahmen. - Wie jede 
andere DIY-Party wird die Sexparty das, was 
Du daraus machst. 


+ Wir wollen hier einen sicheren Raum kreieren, 
wo sich alle wohlfühlen können. 


+ Deshalb wollen wir einen respektvollen Umgang 


miteinander auf der Sexparty. Wenn Du mit der 
Sexparty prinzipiell nicht einverstanden bist, 
komm bitte nicht. 


+ Übernimm bitte Verantwortung für Dich und 
die Menschen um Dich. Schätze Deine Grenzen 
und die der anderen realistisch ein. Bitte andere 
Besucher_Innen oder eine Organisatorin um 
Hilfe, wenn Du dich überfordert fühlst. 


+ No means no. Frage lieber einmal zu viel nach, 
als einmal zu wenig. 

+ Nein bedeutet z.B. auch: »Tschuldige was 
machst Du da?!« oder »Bitte lass mich allein.« 

+ Norisk, no fun - nimm es nicht zu persönlich, 

wenn Du einen Korb bekommst. 


Alle Körperlichkeiten der Anwesenden 
verdienen Respekt. 


Sexuelle Vorlieben sind divers. Wenn Dich 
etwas das Du siehst nicht antörnt, hast Du immer 
die Möglichkeit wegzuschauen. 


Alle Räumlichkeiten bis auf einen sind einsehbar, 
denk bitte daran. Voyeurismus soll allen Beteilig- 
ten Lust bringen. 


Partyszenen, an denen Du selbst nicht beteiligt 
warst, sind auch im Nachhinein mit äußerster 
Diskretion zu behandeln. Es gibt Frauen, die 
möchten auf gewisse Situationen nicht wieder 
angesprochen werden, egal warum - respektier 
dies. 


Wenn Du etwas im SM-Raum ausprobieren 
möchtest und Dich nicht auskennst oder Dir 
unsicher bist frag bei einer der Organisatorinnen 
nach. 


Wenn Du Fragen hast oder Betroffene von 
Grenzüberschreitungen bist, kannst Du dich 
jederzeit an die Organisatorinnen wenden. 
Du erkennst uns an den lila Schleifen. 


In den Spielbereichen im hinteren Teil des 
Clubs darf nicht geraucht werden. 


Schütte deine Schüchternheit nicht mit Alkohol 
zu. Denk an Deine Grenzen auch im Bezug auf 
Alkoholkonsum. Der Gebrauch von illegalen 
Drogen ist vom Eigentümer streng verboten. 


Toiletten und Duschen sind nicht als Spielbereich 
zu verstehen. 


Bitte die zur Verfügung gestellten Handtücher 
unterlegen und wechseln. Gebrauchte 
Handtücher bitte in die dafür vorgesehenen 
Körbe geben. 


Bitte denk an Deine Gesundheit und die Deiner 
Partner_Innen. Wir haben Safer Sex Artikel 

für Euch bereitgestellt. Wenn Du sicher spielen 
willst richte Dich nach den folgenden Regeln: 


- Kondome über Dildos und Vibratoren, nach 
Gebrauch mit Desinfektionsmittel abwischen. 


— Wechseln von Arsch nach Möse nur nach 
Reinigung der Toys und Kondom- oder Hand- 
schuhwechsel. 


- Bei Finger- und Faustfick Handschuhe benutzen. 


- Benutze Dental Dams, ein aufgeschnittenes 
Kondom oder Folie, wenn du dein Gesicht in 
die Möse oder deine Zunge in den Arsch einer 
anderen steckst. 
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ständig, da die Diskurse viel weiter als die stets 
sehr polarisierenden Debatten um Pornographie 
gingen. In unseren Breiten ja eher noch weniger 
bekannt, verteidigte Pro-Sex die Entscheidung von 
Frauen, an Pornographie mitzuwirken bzw. sie zu 
konsumieren ohne dafür diskriminiert bzw. als 
Opfer betrachtet zu werden. 

Im Mittelpunkt dieses Pro-Sex-Feminismus steht 
jedenfalls die Auseinandersetzung mit Sex und ei- 
nem damit verbundenen positiven Bezug zum ei- 
genen Körper, der trotz propagiertem Schönheits- 
wahn, normierten Sexualvorstellungen und einer 
Jahrhunderte langen Tabuisierung der weiblichen 
Sexualität, geliebt werden und schöne Gefühle be- 
reiten kann. Die Rückeroberung und Neudefinie- 
rung des eigenen Körpers kann somit als radikale 
Forderung von Pro-Sex verstanden werden. 

Weil die Auseinandersetzung mit Sex, Pornographie 
oder der neu zu lernenden Selbstliebe des eigenen 
Körpers nicht ohne den gesellschaftlichen, hetero- 
sexistischen Kontext gesehen werden darf, ist Pro 
Sex auch stets mit allen negativen Dingen, die Sex 
hervorbringen kann zu denken. Ohne die Thema- 
Psierung von sexueller Gewalt ist Pro-Sex nur die 
Nalbe Sache und führt zu einer romantischen Dar- 
stellung von einer Sexualität, die nicht der Realität 
entspricht. 

Über konkrete Verstimmungen bei der Ladyfest- 
Sexparty soll hier aber nicht geschwiegen werden — 
teilweise drängten sich viel zu viele Menschen in 
den eher kleinen Räumlichkeiten, die Getränke- 
preise waren für die meisten zu hoch (zwar spott- 
billig im Vergleich zu »normalen« SwingerlInnen- 
Clubpreisen, aber doch zu teuer für die prekär le- 
bende Szene), und bei der Pornoauswahl lagen wir 
bzw. die Tempel-Crew eher daneben (wir brauchen 
mehr feministische, queere DIY-Pornos!). Außer- 
dem ist es beim Flaschendrehen zu unangenehmen 
Situationen für Beteiligte gekommen, die sich von 
diversen Aufgabenstellungen (»Zeig uns deinen 
Arsch!«) nicht begeistert zeigten. Diesbezüglich 
haben wir wohl auch selbst zu wenig auf sensiblere 
Formulierungen und schwächere, körperbezogene 
‚Pflichten< geachtet. 


Etwa eine Woche später werden wir vom »mehr 
Umsatz durch Lesben< witternden Tempel-Betrei- 
ber kontaktiert, der uns dazu drängt, die nächste 
Party in seinem Etablissement zu organisieren. 
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Schon im Vorfeld sah dieser wohl blaue Scheinchen 
regnen und wollte durch uns einen Fuß in die 
»Szene« kriegen. Ziemlich schnell machen wir ihm 
klar, dass wir da nicht mitspielen — die kommer- 
zielle Vereinnahmung der Ladyfest-Sexparty ist 
(vorerst) abgeschmettert. Als Ort für weitere Sex- 
partys können wir uns den Tempel abschminken, 
wir lehnen diese Art der Zusammenarbeit, die im 
totalen Widerspruch zu unserer DIY-Haltung steht, 
entschieden ab. 

Doch gibt's überhaupt das Bedürfnis nach einer 
weiteren Sexparty? 

Und was geschah mit den OrganisatorInnen? 

Ende Juni 2007 fanden sich einige Organisator- 
Innen und BesucherInnen im Wiener Frauencafe 
ein, um noch einmal über die Sexparty im Lady- 
fest-Kontext zu sprechen - dass sie uns allen gefal- 
len hat, darüber sind wir uns einig, wie die Zukunft 
der Sexpartys in Wien aussehen wird, dazu gibt es 
geteilte Meinungen. 

Und weil wir uns darüber nicht im Klaren sind, 
treffen wir uns immer wieder mal - als loser Zu- 
sammenschluss und als Freundinnen, die sich zwi- 
schen Dental Dams, Bondage-Performance und 
Ladyfest-Rummel gefunden haben, um die Diskus- 
sionen weiterzuführen über the never ending story. 
Es haben sich ein paar konkrete Dinge entwickelt, 
z.B. gibt es jetzt einen Bondage Jour Fixe für Frauen 
und Transgenders, ein Teil der Sex-AG nahm an der 
Queer Leben Konferenz Sept. 2007 in Berlin teil und 
vernetzte sich dort mit Berliner Sexparty-Veranstal- 
terInnen, die Sex-AG hat sich in »perverser Sauhau- 
fen« umbenannt und einen Stammtisch gegründet 
- um weiter zu reden, zu lernen, zu organisieren. 
Ob diese, unsere, meine Sexparty Relevanz hatte — 
für die Zukunft, für die feministische Szene in Wien, 
für queere Praktiken oder polyamoröse Lebensent- 
würfe? 

Ich weiß es nicht ... 

Für mich ganz persönlich schon. 

Und ums mit Edith Piaf zu sagen: »Non, je ne re- 
grette rien.« ® 


Kontakt: wwm.ladyfestwien.org 
sexag-bounces@lists.Inxnt.org 
Illustrationen: Nic, http://nic.tumblr.com 
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Irgendwann letztes Jahr bekam ich einen Flyer in 
die Hände: »Das gute Leben. Linke Perspektiven auf 
einen besseren Alltag, ein Vortrag über SM. Subtile 
Klatschkultur -— SM + die Frage der Macht in der 
Sexualität. Von Hanna und Bernd.« 

Natürlich wollte ich ein gutes Leben, einen besse- 
ren Alltag und vor allem auch einen Vortrag über 
SM - also ging ich hin. 

»Hanna und Bernd« waren drei sehr sympathische 
Frauen, die ihren Vortrag etwas holprig vortrugen. 
Das machte es noch sympathischer. Es ging un- 
ter anderem um die Geschichte und psychologi- 
sche Erklärungsversuche von SM, die Definition der 
WHO von Sadomasochismus als Krankheitsbild 


De 


sowie um zehn Punkte einer eigenen Definition von 
SM. 

Das in einen mittelgroßen Raum gepferchte Publi- 
kum empfand ich als sehr ruhig. Ich hatte also den 
Eindruck, dass alle den Vortrag genauso interessant 
fanden wie ich. Für mich stand da ganz große Sub- 
version vor meiner Haustür. 

Ich weiß nicht, was bei den anderen vor ihren Türen 
stand. Jedenfalls muss es auch etwas ganz Großes 
gewesen sein, denn nach dem letzten Satz der Vor- 
tragenden kam es zu einem heftigen Wortgefecht. 
Die Zeit der Ruhe war genutzt worden, um die Rhe- 
torikmesser zu wetzen. Die Vortragenden wurden 
zur Personifizierung von SM und das wiederum war 


ee, 


»Man ist schon anders erzogen, wenn man durch die SM-Schule gelaufen ist.« | 73 


der Inbegriff des Bösen in der Welt. Mehrmals wur- 
de unterschwellig — und nicht frei von Pathologisie- 
rungs-Tendenzen — behauptet, dass doch viele 
Frauen, die auf SM stünden, nur Gewalterfahrungen 
aus ihrer Vergangenheit durchspielen würden. 
Außerdem bildeten die Machtverhältnisse im SM 
lediglich die Machtverhältnisse der Gesellschaft ab 
bzw. böte SM einen Rahmen, um diese noch unge- 
hemmter, aber auf legitime Weise ausleben zu kön- 
nen. — Hallo?!! Genau diesen »linken Kurzschluss« 
versuchte der Vortrag gerade über ungefähr zwei 
Stunden zu entkräften. Okay, das Thema Sex ver- 
unsichert. Und gerade im Zusammenhang mit SM 
fallen einfache Zuschreibungen leicht. Für diesen 
Abend hatte ich jedenfalls vorerst genug vom »gu- 
ten Leben«. Ich verlief den Ring und wünschte den 
vortragenden Frauen nur noch Diamantnerven. 

Da mir der Vortrag inhaltlich nicht gereicht hatte, 
verabredete ich mich mit einer der SM-Frauen und 
einem weiteren Mitglied des SM-Clubs (www. sm. 
club.parapolitik.de) zu einem Interview. Im SM- 
Club treffen sich Menschen, die sich inhaltlich-the- 
oretisch mit dem Thema BDSM (diese den Begriff 
SM ablösende Definition steht für Bondage, Diszi- 
plin, sadoMasochismus) auseinandersetzen. Here 
we go. 


>» Seid ihr eigentlich pervers? 

[Gelache] 

« [Hündin:] Ja schon. Ich finde, dass das eigent- 
lich so ein ähnlicher Begriff wie queer ist. Es gibt ja 
bestimmte Räume, bestimmte Wege, Lebenswei- 
sen, die von so etwas wie Normalität abweichen 
und als Abgrenzung dienen. Eigentlich ist es queer 
ähnlich, wobei queer hier gar nicht als Abwertung 
verstanden wird, pervers allerdings schon. 


» Wie sahen eure Wege aus vom ersten Verlan- 
gen nach BDSM bis zum Aufsuchen eines Clubs, 
zu heute eben? Wie habt ihr begonnen eure Vor- 
stellungen umzusetzen? 

« [Pony:] Bei mir war das ein recht langer Weg. 
Also, das hat angefangen so ... 


» Wie alt bist du jetzt? 

« [Pony:] ... 29. Seit ich Sexualität für mich ent- 
deckt habe, also in der Pubertät, ab da waren schon 
immer Phantasien da, von eingeschränkt und ge- 
fesselt sein wollen oder etwas Enges an der Haut 
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spüren. Es ließ sich aber nicht immer in eine Be- 
ziehung integrieren. Wenn es dann nicht ging, ging 
es halt nicht, aber es ging auch nicht weg. Es war 
immer ein Verlangen da, immer Interesse. Der erste 
Schritt war im Prinzip, dass auf einmal eine Person 
in einer Beziehung mit mir auch etwas mit Fesseln 
machen wollte. Ich war 17 oder so. Das waren die 
ersten seichten Schritte. Wir wussten gar nicht, was 
wir taten. Das war eher ein Probieren. Und da bin 
ich dann zum ersten Mal zu einem Treffen gegan- 
gen, so eine Art Stammtisch. Das war noch in Köln. 
Dann bin ich aber ein halbes, dreiviertel Jahr nicht 
mehr hingegangen. Ich hatte erst mal genug davon. 
Das waren Zeiten, wo es noch gar kein Internet gab. 
In dem Sinne, dass man sich irgendwelche Sachen 
suchen konnte, sich informieren und dies und das. 
Diese Stammtische waren die einzige Möglichkeit. 
Dass man den perversen Laden um die Ecke kannte, 
den einzigen in der Stadt, wo man Klamotten kau- 
fen konnte und solche Sachen. Über Flyer hat man 
rausgefunden, wo ein Treffen stattfindet. 
Irgendwann bin ich nach Berlin gezogen und bin 
dann zu solchen Treffen gegangen. Das war anfangs 
auch komisch, weil alle Leute älter waren als ich 
und man nicht so wirklich ins Gespräch kam. Man 
unterhielt sich auf den Treffen in irgendwelchen 
Kneipen über alles Mögliche, nur nicht über SM. 
Dann saf3 man da neben irgendwem. Den fand man 
vielleicht gar nicht lustig, aber da saß man dann 
halt. Es hat schon lange gedauert, bis ich ein paar 
Leute gefunden hatte, die mir sympathisch waren 
und mit denen ich meine ersten Erfahrungen ma- 
chen konnte. Das war eigentlich der Durchbruch. 
Dass ich mich nicht mehr wie ein Außenseiter ge- 
fühlt habe, der hingeht, aber nicht dazugehört, weil 
er gar nicht weiß, was es ist. Und dann ging das 
recht schnell. Nachdem ich mich eingelebt hatte in 
dem ganzen Bereich, Leute kannte und so, ist mir 
aufgefallen, dass es Überschneidungen gibt mit der 
linken Szene. Und darüber ist dann die Idee ent- 
standen, die drei, vier Leute, die sich anboten, auch 
zusammenzubringen. Wir wollten etwas mit dieser 
Überschneidung machen. Mit links und SM. 

« [Hündin:] Mein/e beste/r Freund/in von da- 
mals, Jan (Transmann), ist SMler, der hat mich mit 
zu einer Lesben-SM-Party genommen. Wir waren 
gerade zusammen im Urlaub. Da bin ich das erste 
Mal über diese Party — damals gab es nur Frauen- 
sM-Partys in Amsterdam, glaube ich -— drangekom- 
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men. Bei mir war es eher so, dass ich nicht so viel 
Bock drauf hatte und im Nachhinein betrachtet 
SM-Elemente eher sporadisch in meine Sexualität 
integriert hatte, aber mich eigentlich nicht sehr da- 
für interessiert habe. Zumindest in meiner Erin- 
nerung. Genau, und dann habe ich meine Diplom- 
arbeit geschrieben und angefangen, die ganze Zeit 
im Internet rumzusurfen und zu chatten. Und da 
habe ich dann auf Spielarten Bock bekommen, die 
nicht traditionell unter SM fallen. Die habe ich dann 
auch ausprobiert. Und dann habe ich mich mit 
jemandem getroffen, der Bock hatte auf SM - das 
fand ich supergeil. Kurz darauf habe ich mit dem 
eine Affäre angefangen und eine Identitätskrise ge- 
kriegt. So ein bisschen. Habe mich gefragt, ob ich 
mit anderen Menschen auch SM haben möchte 
oder nur mit diesem Mann und habe dann alles 
ausprobiert. Ob das anders läuft? War nicht der 
Fall. Und dann war ich natürlich auch bei den 
BDSM-Einsteigertreffen. Ich war allerdings schon 
viel zu informiert, über Internet und Bücher, die ich 
in der Bibliothek gefunden hatte. Und ich fand es 
auch nicht so gut, weil die Praktiken gefeatured 
haben, die man traditionell eher unter SM fassen 
würde — Schlagen oder Fesseln — und das war nicht 
mein Ding. Ich habe eher auf so Psychosachen ge- 
standen. 


>» Auf was genau stehst du und was sind eher 
traditionellere Sachen? 

« [Hündin:] Diese BDSM-Stammtische sind eine 
von Heteros dominierte Szene. Traditionelle Sa- 
chen sind da: Schlagen, Bondage und auch Rollen- 
spiele. Das, was ich eben unter »Psycho« gefasst 
habe, waren Abstürze. Abstürze bedeuten meines 
Wissens: Man ist am Ende so fertig, dass man nur 
noch heulen kann und erst mal ausgeknockt ist. 
Das kann man in ein Spiel integrieren und irgend- 
wann kann es wieder weitergehen, oder man bricht 
ab und redet erst mal darüber. Ich fand es ganz 
spannend, dass es weitergehen kann und für die 
war das eben überhaupt nicht denkbar. 


» Andere Sachen, auf die du stehst? 

« [Hündin:] Urin. Also Pinkelspiele und Scheiße. 
Und ja, Scheiße war für die auch ein Problem. An- 
sonsten Petplay, also Hündin sein. Und so einige 
andere Sachen. Es gibt immer so Listen, die man 
angucken kann, aber nicht muss. Zumindest be- 


kommt man da einen Eindruck, was es alles gibt. 
Was für Vorstellungen sich etablieren. Das führt 
hier allerdings zu weit. 


» Pony, auf was stehst du? 

« [Pony:] Ich habe auch nicht meinen Schuh, 
nicht nur die eine Sache, auf die ich stehe. Das ist 
sehr weit gegliedert. Es gibt ganz viel. Eine Sache ist 
zum Beispiel Ponyplay als Petplay-Variante. 


» Kannst du kurz sagen, was Petplay ist? Für 
andere Leute ist das, glaube ich, schwer vorstell- 
bar. 

«  [Pony:] Eine Person spielt eben das Tier und die 
andere den oder die BesitzerIn des Tieres. Für mich 
ist daran dieses Entpersonalisierte so spannend. 
Dass man nicht eine Person ist, die angesprochen 
wird, die antwortet, die denkt und handelt. Dass 
Handeln nur noch auf eine tierische Ebene zurück- 
kommt, sozusagen. Und vielleicht, dass alles eine 
Nähe zum Kindischen hat. Dass man die Vernunft 
quasi am Türhaken abgeben kann. Eine Form von 
Dressur ist für mich auch spannend. Weil da auch 
eine Kommunikation stattfindet, aber eben nicht 
über Worte, über Vernunft, sondern über so ein Re- 
aktionsschema. Bei Ponyplay gibt es verschiedene 
Varianten. Man kann klassisch noch mal unterschei- 
den, ob man auf allen Vieren oder auf zwei Beinen 
spielt. Oder ein Pony, das einen kleinen Wagen 
zieht, wo sich zum Beispiel eine Person draufsetzen 
kann. Mit vier Beinen reitet eine Person zum Bei- 
spiel drauf, wobei das immer eine begrenzte Ver- 
anstaltung ist, weil es körperliche Schwierigkeiten 
gibt mit soviel Gewicht auf einem Rücken. Pi mal 
Daumen gibt es so viele Ideen wie es Leute gibt. Ich 
brauche schon eine Rolle oder ein Rollenspiel. Dabei 
kann auch Schmerz eine Rolle spielen. So aus dem 
Kalten heraus mal verhauen werden, ohne dass ich 
mich in etwas hineinfühlen kann, klappt bei mir 
meistens nicht. Das ist nicht spaßig, nicht erotisch, 
nicht geil. Da muss schon was passen. Ich muss das 
Gefühl haben, ich hab was Blödes gemacht oder ich 
fühle mich unterlegen und fühl mich jetzt, als müs- 
ste ich das jetzt einstecken. Oder ich fühle mich ge- 
rade in einer Rolle, die das zulässt. 


» Hattet ihr so eine Art Coming-out? Wie 
steht euer Freundeskreis zu SM? 
«  [Pony:] So was gibt es schon. Klar. Man kann es 
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auch für sich behalten. So wie es Schwule und Les- 
ben auch nicht machen müssen. Es ist SO was wie 
eine Geschmacksfrage, Ich habe mich schon in 
meinem Freundes- und Bekanntenkreis geoutet 
Eigentlich auch, weil ich es mal rauslassen wollte, 
was in mir drin war. Und ich hatte ein Milieu um 
mich herum, bei dem ich der Meinung war, die 
müssen das abkönnen. Linkes Studentenmilieu. Das 
war bei mir fast schon eine Farce. Ich habe gedacht 
da kommen jetzt die großen Reaktionen und dann 
kam: »Och jo, das ist ja ganz interessant« und »Das 
ist ja lustig«. Und dann kamen vielleicht mal ein 
paar Nachfragen wie »Wie ist das?« oder »Warum 
machst du das?« Alle waren sehr interessiert, aber 
ich habe kein Entsetzen wahrgenommen. 

«< [Hündin:] Mein Freundeskreis ist ähnlich, links- 
akademisch. Die Reaktionen waren ebenfalls ähn- 
lich. Erst mal interessiert. Oder viele Leute haben 
gemeint: »Ach, das klingt ja interessant. Ein biss- 
chen Bondage könnte ich mir auch vorstellen. Ich 
mach manchmal das und das. Ist das nicht auch 
dominant?« [Gelächter] 

Es gibt Praktiken, die kein Bestandteil von normaler 
Sexualität sind bzw. die bei anderen Leuten nicht 
gut ankommen. Scheiße zum Beispiel oder Partner- 
schaften, Affären, One-Night-Stands übers Internet 
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zu finden. Das wird oft als Zeichen von Mutlosig- 
keit oder Minderwertigkeitskomplexen angesehen. 
Oder Sexclubs und SexpartyS. Entweder es wird 
verschwiegen oder die haben ein prolliges Image. 
Das wird nicht akzeptiert als irgendetwas, das im 
Alltagsgespräch vorkommen darf. 


> _ Gehört für euch Vertrauen dazu, mit einem 
fremden Menschen Sex zu haben oder ein Spiel 
zu spielen? Ist das unterschiedlich intim? 

« [Hündin:] Im Club gibt es Leute und Regeln, die 
eingreifen, von denen ich weiß, dass die das auch 
machen. In der SM-Szene gibt es ein verbreitetes 
Codewort für das Spielstopp. Meistens »Rot« oder 
»Mayday«. Das gibt eine andere Sicherheit, man 
braucht weniger Vertrauen als in einer Bar. Was 
Spiele angeht, die einen bestimmten Rahmen ha- 
ben, da sind mir die Leute egal, die da mitmachen. 
Bei Spielen, wo ich weiß, dass das Trigger hat, das 
würde ich nicht mit Leuten machen, die ich nicht 
vertrauenswürdig finde. 


»  Verhandelt man bei One-Night-Stand-Situa- 
tionen? 

« [Pony:] Es ist weniger ein offenes Verhandeln, 
also: »Magst du dies oder das, oder wollen wir das 
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so oder so machen %«, sondern eher ein verhaltenes 
Probieren. Ein unterschwelliges Aushandeln. Wobei 
natürlich immer auch von einer Norm ausgegan- 
gen wird — und man weiß, dass ein One-Night- 
Stand nicht davon abweichen wird. Das ist der 
Unterschied. Wobei ich auch nicht sagen würde, 
dass man im SM-Club erst mal den Fragenkatalog 
durchgeht, bevor man spielt. Man lässt sich mit ei- 
ner Person auf etwas ein und hat vorher nicht alle 
Tabus abgeklärt, sondern probiert aus. Ein Unter- 
schied ist, dass eine One-Night-Stand-Situation 
durch die enge Bandbreite des Möglichen relativ 
festgelegt ist, was beim SM-Spiel nicht unbedingt 
der Fall sein muss. Es gibt viel mehr Variationen, 
die einem auch bewusst sind. Das kann eher dazu 
führen, dass man zwischendurch kommuniziert: 
»Ehhh, neee, das lieber nicht und hier ist Schluss«, 
oder »Das ist okay«. Das nimmt natürlich viel von 
Spannungen raus. Muss aber auch nicht zwangsläu- 
fig so sein. Kann sein, dass man einen bestimmten 
Punkt trifft und sich in der Kommunikation wortlos 
versteht und es einfach gut ist. 

« [Hündin:] Ich finde, man ist schon anders erzo- 
gen, wenn man durch die SM-Schule gelaufen ist. 
[Großes Gelache] Bei diesem BDSM-Einsteigertref- 
fen: Man bekommt halt diese Kataloge mit den 
Möglichkeiten, die es alle gibt. Wobei es Situatio- 
nen gibt, wo nicht verhandelt wird und man schlägt 
einfach. Das machen eh die meisten Leute. Dann 
macht man das eben auch. [Lachen] 


» Um was geht es euch bei BDSM? Geht es nur 
um sexuelle Befriedigung oder auch um andere 
Sachen? 


« |[Pony:] Es geht auf jeden Fall um sexuelle Be- 


Aus dem Vortrag, der in der Einleitung Mehr zum Thema 
erwähnt wird, ist ein Text entstanden. 
Dieser ist nachzulesen in: A.G.Gender- 
Killer (Hg.): Das gute Leben. Linke 
Perspektiven auf einen besseren Alltag. 
Münster: Unrast Verlag 2007 
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friedigung, aber es spielen auch andere Sachen mit 
rein. Bei mir zumindest. Diese Geborgenheit, die 
sich ergibt, wenn man sich einer Person unterwirft 
oder einer Person ausliefert, man Vertrauen schenkt 
oder Verantwortung gibt. Das hat auch sehr mit 
Geborgenheit zu tun, etwas, das zum Beispiel Eltern 
oder eine Liebesbeziehung geben können. 

« [Hündin:] Bei mir gibt es dabei so etwas wie 
sexuelle Befriedigung, aber es gibt auch viele Sa- 
chen, bei denen das keine große Rolle spielt, son- 
dern wo eher eine Auseinandersetzung mit bio- 
graphischen Erfahrungen im Mittelpunkt steht. Es 
gibt Situationen, wie zum Beispiel beim Hündin- 
nenspiel, die total trist und langweilig sind, man 
hängt die ganze Zeit in der Ecke rum und darf 
nichts machen. Dabei geht es viel eher um eine 
Auseinandersetzung mit Situationen als um se- 
xuelle Befriedigung. Es ist irgendwie sexualisiert, 
aber Orgasmus spielt da jetzt nicht so ne Rolle. 


» Könnt ihr einen Lustgewinn aus reeller Macht 
oder Schmerzsituationen im Alltag ziehen? 

« [Hündin:] Ich war zu Karneval in Köln, hatte 
einen Bart an und bin beschimpft worden von ei- 
nem Typen, der total ausgerastet ist und immer 
schrie: »Du scheiß Lesbe! Lutsch mir doch den 
Schwanz!« Und ich wollte das unbedingt machen, 
damit ist er wiederum gar nicht klargekommen. 
Der ist immer weiter zurückgewichen. Das fand ich 
schon nett. Das war aber auch eine sichere Situa- 
tion, draußen vor einer Kneipe. Der Barbesitzer und 
die Gäste kamen raus und haben ihm gedroht, 
die Polizei zu rufen, wenn er weiter so ausrastet. 
Die Situation fand ich geil. Mir hat das richtig Spaß 
gemacht. oO 


www.datenschlag.org » Text zu BDSM 
und Lexika 

http://smjg.org » Webseite für minder- 
jährige BDSMlerInnen, Interessierte 
und deren Freundinnen 

www.lesbiansexmafia.org 

www.schmacht.org » Netzwerk für 
BDSM Frauen 

Passig, Kathrin / Strüble, Ira: Die Wahl 
der Qual. Handbuch für Sadomasochis- 
ten und solche, die es werden wollen. 
Berlin 2000. 


fügung stellt, das sogenannte Covern. 


EEE TE ET ET 


»Man ist schon anders erzogen, wenn man durch die SM-Schule gelaufen ist.« | 77 


> 


Martin Büsser. For your pleasure. 
Fragme nte einer Porno-Komp: stik. 
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»Wer schwule Pornographie kennt (...), »Wer heute linksradikal ist, kann eigent- 
dem offenbart heterosexuelle Porno- lich nicht anti-queer sein. Anders ausge- 
graphie auf den ersten Blick die Angst drückt, wer sich als anti-essentialistischeR 
und das Minderwertigkeitsgefühl, das LinksradikaleR versteht, muss eigentlich 
»normale« Männer vor Frauen empfinden: zwangsläufig ein positives Interesse an 
Kaum je inszeniert sie Lust oder Freude queeren Theorie- und Lebenspraktiken 
am Körper, fast immer Macht; nicht die aufbringen. Zwar ist eine Kritik von queer 
Maximierung des Vergnügens in gleich- theory vonnöten, insbesondere insoweit 
berechtigten und austauschbaren Rollen, sie lediglich dazu verwendet wird, Uni- 
sondern fast immer, ob kraf3 oder subtil, Seminare der Institute für Geschlechter- 
Erniedrigung — meist der Frau durch den forschung inhaltlich zu bestücken. Dort 
Mann, manchmal auch umgekehrt.« lässt sich mittlerweile häufig feststellen, 
Joachim Helfer in Die Verschwulung der Welt dass theoretisch versierte StudentInnen 


so viel über die Entstehung von Ge- 
schlechteridentitäten wissen, dass sie sich 
mit der Feststellung, »Geschlechter gäbe 

es doch gar nicht« über die Auseinander- 
setzung mit real existierender geschlecht- 
licher Herrschaft längst hinaus wähnen.« 
Phase 2, Berlin (in: Phase 2 #13: Mehr Geschlecht als recht) 


Lediglich Denkfaulheit oder 
falsch verstandene Hipness 
hat dazu geführt, dass sich 
queer in unserem Sprach- 

gebrauch als Synonym für 

»schwul/lesbisch« durch- 
gesetzt hat. 
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Ein Junge mit Baseballkappe schlendert durch ka- 
lifornische Suburbs auf der Suche nach einem Job. 
Er bleibt vor einem Aushang stehen, derweil zoomt 
die Kamera auf seinen Rucksack. In einer Großauf- 
nahme ist darauf zu lesen: »When | die bury my 
face down so the whole world can kiss my ass«. 
Diese Szene stammt nicht aus einem neuen Sla- 
cker-Film von Gus van Sant oder Larry Clark, son- 
dern aus dem Schwulenporno Every Poolboy’s 
Dream. Bei dem jungen Schauspieler — oder sollte 
man besser sagen: Akteur? — handelt es sich um 
Brent Corrigan, den Shooting Star der Produktions- 
firma Cobra Video. Der Spruch auf dem Rucksack 
bekommt im Laufe des Films eine humoristische 
Komponente, da gleich mehrere Jungs scharf dar- 
auf sind, Brents Arsch — bereits zu Lebzeiten — zu 
küssen und zu lecken. In erster Linie signalisiert der 
Kamerazoom jedoch jenseits jeglicher sexueller 
Komponente, dass wir es hier mit einem Outlaw zu 
tun haben, mit jemandem, dem die Mainstream- 
Gesellschaft im wortwörtlichen Sinne am Arsch 
vorbeigeht. Eine solche Rahmung wird man im 
Heteroporno nur schwerlich finden, denn dort soll 
dem männlichen Betrachter das Gefühl vermittelt 
werden, sich in einer unantastbaren Machtposition 
zu befinden - die Macht über die Frauen schließt 
Teilhabe an der Mainstream-Gesellschaft mit ein. 
Outlaws sind im Patriarchat nicht vorgesehen. 

Der Rucksack-Spruch mag auf den ersten Blick nur 
eine Fußnote darstellen; zudem eine Fußnote, die 
von den meisten Betrachtern übersehen wird, denn 
Porno-User spulen bei Nicht-Hardcore-Szenen, die 
lediglich dem Übergang von einem Sex-Setting 
zum nächsten dienen, gerne vor oder verwenden 
das Kapitel-Menü der DVD, das sie direkt zu den 
Hardcore-Szenen führt. Durch den Kamerazoom 
wird der Spruch jedoch nicht bloß als Fußnote be- 
handelt, sondern im Sinne eines Mottos betont, 
welches den ganzen Film rahmt: Die im Folgenden 
vollzogenen sexuellen Handlungen, signalisiert er, 
finden zwischen Außenseitern statt, die diese Au- 
Benseiter-Position bewusst eingenommen haben. 
Der Betrachter wird darauf hingewiesen, dass die 
Lust als Lust am Anderen empfunden werden soll, 
wobei das Andere nicht einfach nur Homosexua- 
lität meint, sondern eine damit verbundene Ableh- 
nung gesellschaftlicher Machtverhältnisse — »the 


Szenen aus Every Poolboy’s Dream 
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whole world can kiss my ass«. Trotz dieser Outlaw- 
Attitüde spielen die weiteren Szenen von Every 
Poolboy’s Dream nicht auf fleckigen Matratzen 
in mit Graffitis besprühten Zimmern, sondern in 
luxuriösen, mit Swimming Pool ausgestatteten 
Vorstadt-Villen. Ähnlich wie in HipHop-Videos wird 
demonstriert, dass Außenseitertum und Luxus 
einander nicht ausschließen müssen. Der Slacker 
genießt seine Privilegien und denkt gar nicht an 
Verzicht. 


Szenenwechsel. Wir befinden uns in einem karg 
eingerichteten Studio. Kein nennenswertes Acces- 
soire, das vom Fokus auf Hardcore-Sex ablenkt. 
»Mund auf!«, ruft eine Darstellerin der anderen 
mehrfach im Befehlston zu. Diejenige, die ihren 
Mund öffnen soll, wird gerade von einem Mann 
penetriert, während fünf oder sechs andere männ- 
liche Akteure hintereinander in ihr Gesicht ejaku- 
lieren, das unter der milchigen Flüssigkeit kaum 
mehr als solches zu erkennen ist. Schließlich folgt 
sie dem Befehl, die andere Darstellerin spuckt ihr 
eine gehörige Mischung aus Speichel und Sperma 
in den Mund, das erniedrigende Ritual der Entindi- 
vidualisierung ist vollendet. 
Die Szene stammt aus dem Heteroporno Durch- 
gefickt & Vollgewixt, einer unter inzwischen meh- 
reren hundert schnell produzierten Gonzo-Pornos 
der in München ansässigen Firma John Thompson 
Productions. »Gonzo« hat sich inzwischen als Sub- 
genre-Bezeichnung für (meist besonders harte) 
Pornos etabliert, die ausschließlich aus Sexszenen 
bestehen und besondere Authentizität suggerieren. 
Männliche und weibliche Darsteller sind Amateure, 
die den Eindruck der »Leute von nebenan« ver- 
mitteln; männliche Konsumenten werden auf den 
DVDs dazu aufgerufen, sich bei der Produktions- 
firma zu melden, wenn sie selbst einmal in einem 
dieser Filme mitspielen wollen. Die zahlreich in 
diesen Filmen auftretenden männlichen Akteure 
erhalten im Gegensatz zu den Darstellerinnen kein 
Honorar; sie sind maskiert oder tragen Sonnenbril- 
len, so dass ihre Gesichter nicht zu erkennen sind. 
Anders als im Fall der Akteurinnen bleibt ihre An- 
onymität weitestgehend bewahrt. Die Maskierung 
hat allerdings noch einen anderen Zweck: Sie sug- 
geriert eine Massenvergewaltigung. Fokus dieser 
Filme liegt auf der Erniedrigung, die in der Gesichts- 
besamung der Frau — auch Bukkake genannt -— 
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mündet, deren Gesichtszüge durch die Besamung 
grotesk entstellt oder unkenntlich gemacht wer- 
den. Eine symbolische Auslöschung. 

Filme aus der Gonzo-Reihe Sexbox, die laut Wer- 
bung auch noch die »perversesten John Thompson- 
Produktionen« toppen wollen, warnen daher: »Ein 
Film für Männer - ein Albtraum für Frauen!« Verge- 
waltigungsphantasien werden nicht kaschiert, son- 
dern dienen als Kaufanreiz: »Perverse Sexgangster 
— Frauen, die wie Vieh in Käfigen gehalten werden«, 
oder »Weiber brauchen Schläge, fette Schwänze 
und natürlich vollgepisste Titten«, preist die Sex- 
box-Reihe ihre Produktionen an. »Wir fragen uns 
nur, wie lange es noch dauert, bis der Staatsanwalt 
dem wahnsinnigen Treiben ein Ende setzt«, kom- 
mentiert die Redaktion von hc-medien.com einen 
Porno aus dieser Reihe, was natürlich ebenfalls 
unter Werbung zu verbuchen ist, heißt es doch nur 
wenige Zeilen später: »Mit herkömmlichem HC 
hat das nichts mehr zu tun. Und dennoch: Irgend- 
wie fesselnd ...«. 


Dass die Extrem-Pornos von John Thompson Pro- 
ductions, Sexbox oder Inflagranti auch als Indepen- 
dent Pornos bezeichnet werden, mag diejenigen 
verwundern, die den Independent-Begriff bislang 
vorwiegend aus dem Bereich der Musik her kann- 
ten und mit ihm eine positive Anti-Mainstream- 
Haltung verbinden. Doch in gewisser Hinsicht po- 
sitionieren sich solche Formen des Indie-Pornos 
ebenfalls außerhalb des Mainstreams, zumindest 
markieren sie eine Grenze der Legitimität, die mit 
den männlichen Sexualphantasien im Hardcore- 
Rap vergleichbar ist: Sie bilden den gesellschaft- 
lichen Mainstream patriarchaler Machtansprüche 
in einer Drastik ab, die der öffentliche Diskurs als 
nicht legitim empfindet, weil hier nichts kaschiert 
wird. Die männlichen Vergewaltigungsphantasien 
werden »rein« ausgelebt und befriedigt, was auf 
ästhetischer Ebene dem Versprechen von »Rein- 
heit« oder »Echtheit« ähnelt, das Indie in der Musik 
gegenüber den als »artifiziell« resp. »unehrlich« ver- 
schmähten Major-Produktionen beansprucht. Indie 
behauptet in der Musik eben jene nachbarschaft- 
liche Nähe und Authentizität, die auch der Gonzo- 
Porno inszeniert — mit dem Unterschied, dass dies 
im musikalischen Kontext aus einer eher linken 
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Perspektive als besonders menschlich, kommunika- 
tiv oder unverstellt empfunden wird, während das 
Unverstellte im Gonzo-Porno lediglich darin be- 
steht, die dem Patriarchat zugrunde liegende Ernie- 
drigungskonstellation offen darzustellen. Natürlich 
besitzt dies nichts Aufklärerisches, nicht einmal et- 
was Entlarvendes, sondern stellt nur die Zuspitzung 
jener Rollenmuster dar, die auch im Mainstream- 
Heteroporno dominieren. Die Indie-Produktionen 
folgen damit der kapitalistischen Überbietungs- 
Logik, die auch für die Indie-Mainstream-Konste- 
(lation in der Musik gilt: Das als zu extrem Emp- 
fundene bleibt den Indies überlassen, weicht aber 
als Extrem nicht notwendig von vorherrschenden 
Ideologien ab. »Indie-Unschuld« ist ein Mythos. 


Wie aber verhält es sich mit dem Schwulenporno? 
»Schwule Pornos sind Filme von Fans für Fans«, 
schreibt Anna Voswinckel. »Man könnte sie daher 
in Anlehnung an Fanzines »Fanporn« nennen. Gay 
Porn ist ein selbstverständlicher Bestandteil der 
Community.«? Ist der Schwulenporno als Produk- 
tion für eine Minderheit also nicht schon per se 
immer »Indie«? — Wenn für Indie allerdings das 
oben angesprochene Versprechen von Authenti- 
zität, Echtheit und Unverstelltheit charakteristisch 
ist, dann muss mit einem eindeutigen »Jein« ge- 
antwortet werden. Der Schwulenporno kennt keine 
eindeutig festgelegten Machtpositionen, diese sind 


vielmehr spielerisch variabel. Insofern spielt das 
Artifizielle und Inszenierte, das gemeinhin eher für 
Major- als für Indie-Produktionen charakteristisch 
ist, eine entscheidende Rolle. Auf der anderen Seite 
sind Schwulenpornos dann aber doch meist au- 
thentischer inszeniert als Heteropornos, kommen 
‚echtem sexuellen Agieren jenseits des Bildschirms 
näher: So lange Kusseinstellungen wie in Schwu- 
lenpornos wird man auf dem Hetero-Markt kaum 
finden. »Authentischer« Austausch von Zärtlichkeit 
und offenkundige Inszenierung schließen sich hier 
nicht aus, vielmehr zieht der Schwulenporno seine 
subversive Note gerade aus dem Zusammenspiel 
von Authentizitätsversprechen und inszenatori- 
schen Rahmungen, die entweder einen für ge- 
wöhnlich heterosexuellen Kontext »verschwulen« 
oder latent homoerotische Stoffe vereindeutigen. 
Letzteres gilt zum Beispiel für den Film Kleine Strol- 
che aus der Reihe Action Boys, der an den Roman 
Oliver Twist angelehnt ist. In Kleine Strolche tritt 
ein ominöser Mister Dickens auf, der im London 
des 19. Jahrhunderts Jungs von der Straße holt, sie 
bei sich aufnimmt, zu Taschendieben ausbildet und 
sich zugleich sexuell mit ihnen vergnügt. Ein wich- 
tiges Arbeitsfeld der Queer Studies besteht darin, 
Stoffe der Weltliteratur auf ihren queeren Subtext 
hin zu lesen; nichts anderes haben die Produzenten 
von Kleine Strolche auf dreiste Weise mit Oliver 
Twist getan. 


»Indie-Unschuld« ist ein Mythos! | 
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Die offene Verschwulung von latent homoero- 
tischen Stoffen, Konstellationen und Milieus kennt 
keine Grenzen: Märchen aus 1001 Nacht, Klassen- 
fahrt, Skiurlaub, Camping, Internat, Biker, Skater, 
Surfer, Fitness-Studio, Gefängnis, Militär ... und 
natürlich auch Skinheads?. Im Gegensatz zu den 
Settings im Heteroporno (besonders beliebt: Kran- 
kenhaus und Krankenschwestern) genügt es im 
Schwulenporno nicht, allseits vorhandene Män- 
nerphantasien nur zuzuspitzen, sondern er muss 
immer erst einmal alles Vorgefundene umkodieren 
und von der Heteronormativität befreien, die stets 
vorausgesetzt wird. Dieser Akt der Selbstaneignung 
ist von entscheidender Bedeutung, denn nur selten 
spielen Schwulenpornos an klassischen schwulen 
Orten (Toiletten, Parks), viel beliebter sind homo- 
erotisch aufgeladene Räume wie Militärkasernen, 
Klöster oder Schiffskajüten (für all das, was Fou- 
cault als Beispiel für »andere Räume« aufgeführt 
hat, dürfte sich ein Beispiel im gay porn finden), wo 
die Überschreitung zum real vollzogenen Sex noch 
immer ein gesellschaftliches Tabu darstellt. 


Natürlich sind auch Schwulenpornos nicht immer 
frei von Macht-, Gewalt- oder Erniedrigungsphan- 
tasien. Entscheidend sind aber auch hier die Rah- 
mung und der ausgewiesen inszenatorische Char- 
akter. In einer Episode von Bareback Road Trip der 
Produktionsfirma Punkz Productions halten zwei 
‚Polizisten« einen Mopedfahrer an, der sich nicht 
ausweisen kann. Sie nehmen ihn mit aufs Prä- 
sidium und vergewaltigen ihn im Duo. Während 
sich der eine »Polizist« einen blasen lässt, führt der 
andere dem Jungen erst einmal anal einen Gum- 
miknüppel ein. Der Betrachter dieser Episode 
weiß, dass es sich nicht um zwei richtige Polizisten 
handelt, sondern um ein Spiel, das auf reale Poli- 
zeigewalt verweist: Die Filmepisode reinszeniert 
auf lustvolle Weise ein in der Realität meist auf 
Homophobie aufbauendes Gewaltszenario (Verge- 
waltigung durch Polizisten oder Gefängniswärter, 
die vorgeben, damit ihre Verachtung gegenüber 
Schwulen zum Ausdruck zu bringen). Der »verge- 
waltigte« Junge lacht am Ende der Episode und gibt 
sich damit als Spielteilnehmer zu erkennen. Dieses 
Lachen ist deshalb nicht der Gefahr ausgesetzt, 
Vergewaltigung unter dem Vorwand zu legitimie- 
ren, dass das Opfer diese ja »selbst gewollt« habe, 
da die gesamte Episode von Anfang an als fiktio- 
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nale Inszenierung ausgewiesen ist. Schwule Trau- 
mata werden darin verarbeitet, Angst wird über ein 
ritualisiertes SM-Spiel abgebaut. Heterosexuelle 
Gang-Bang-Episoden sind dagegen für weibliche 
Betrachterinnen ungeeignet, um Angste zu ver- 
arbeiten, da ihre Perspektive in ihnen gar nicht vor- 
kommt. Anna Voswinckel sieht die Frau darin als 
sprachlos und gefügig gemachte Sexarbeiterin: 
»Anpassung, permanente Überwachung, Verlust 
von Solidarität, fortwährendes »Arbeiten« an sich, 
Angst vor »feindlichen Übernahmen«, alles brav 
‚sschlucken« muüssen.«“ 


Am Ende einer Episode von Arrowhead, einer teu- 
ren, fast durchweg unter freiem Himmel gedreh- 
ten Heteroporno-Produktion des Private-Konzeifäg 
zeigt die Kamera aus der Froschperspektive einen 
muskulösen Mann. Wie eine Eiche ragt er In den 
Himmel, ein strotzendes Beispiel für Gesundheit 
und Kraft. Vier Frauen knien um ihn auf dem Bo- 
den, lechzen danach, im Gesicht besamt zu wer- 
den. Peinlich genau achtet der Koloss darauf, = 
alle Vier ein paar Tropfen abbekommen. Der faciä 
cumshot ist hier in fast biblischer Symbolsprache® 
als »Samenspende« inszeniert worden. Alle Mad 
und aller Segen geht vom Manne aus! Ein beinahe 
rührendes Beispiel dafür, dass selbst dieses fast A; 
mer auf Machtkonstellationen zielende Finale en 
Spiel von Geben und Nehmen sein kann, findet sich 
dagegen im eingangs erwähnten Every PoolboyS 
Dream: Nachdem ein Junge im Gesicht des anderen 
gekommen ist, beugt er sich über ihn und leckt ihn 
wieder sauber. 


3. 


Es ist nicht wirklich legitim, hier anhand von etwa 
einem Dutzend Filmbeispielen über »den« Schwu- 
len- und »den« Heteroporno zu urteilen und ver- 
allgemeinernde Schlüsse zu ziehen. Ein solcher Text 
kann keinen Anspruch auf empirische Unterfütte- 
rung haben; zu jedem Beispiel ließen sich zahllose 
Gegenbeispiele finden. Ein solcher Text kann ledig- 
lich Tendenzen beschreiben. Die Unkenntnis VON 
Ausnahmen immer eingestanden und mitbedacht, 
lässt sich als Tendenz dennoch — zumindest VOr- 
sichtig- behaupten, dass der Schwulenporno durch 
seinen Verzicht auf klassische Machtverteilungen 
weniger auf Erniedrigung, Angst, Überwältigung, 
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Hierarchisierung und Besitzanspruch ausgerichtet 
Ist und eher ein freies Spiel mehrschichtigen, nicht- 
festgelegten Begehrens zum Ausdruck bringen 
kann. Doch das löst nicht das Dilemma, dass Frauen 
sich bzw. ihr Begehren in Pornos kaum wiederfin- 
den. Im Heteroporno meist auf die willig Schlu- 
ckende herabgestutzt, im Schwulenporno gar nicht 
vorkommend, in den lesbischen, für ein hetero- 
sexuell männliches Publikum gedrehten Szenen 
falsch repräsentiert, bleibt der Pornofilm vorwie- 
gend ein für Männer geschaffenes Phänomen.5 Die 
gängige These, dass es keinen Markt für »Frauen- 
POrNos« gäbe, ist grotesk angesichts der Anzahl an 
potentiellen Käuferinnen — im Vergleich mit dem 
riesigen Angebot an Schwulenpornos bei wesent- 
lich geringerem Kreis an Interessenten. Dieses Zerr- 
bild von Angebot und Nachfrage suggeriert, dass 
nahezu jeder Schwule Pornos konsumiert, sich aber 
so gut wie keine Frau finden würde, die an einem an 
ihrem Begehren ausgerichteten Porno interessiert 
wäre. Möglicherweise drückt sich bereits in dieser 
Hypothese, es gäbe keinen Markt, die Angst der pa- 
triarchalen Gesellschaft vor einer selbst bestimm- 
ten, selbst gewählten weiblichen Pornographie aus 
- während der Schwule als »verloren« gilt und in- 
sofern akzeptiert wird, da er außerhalb des Macht- 
gefüges der Geschlechter steht, scheint die Vorstel- 
lung eines Heteropornos, in dem sowohl Frauen wie 
Männer anders agieren, in der gesellschaftlichen 
Vorstellungskraft irgendwo zwischen utopisch, un- 
vorstellbar und furchterregend zu rangieren. 


In seinem Beitrag zur »Porno«-Ausgabe von Texte 
zur Kunst weist Diedrich Diederichsen die These 
zurück, »der neue Hetero-Porn hätte endlich die 
Qualitäten des Queer Porn, der schwulen und les- 
bischen Pornographie, erreicht« und schränkt ein: 
»Dabei hat er eben eine entscheidende Qualität 
davon nur sehr selten aufgenommen: dass der Sinn 
von Erzählungen rund um und über sexuelle Über- 
wältigung nie sein kann, diese in einen Entwurf der 
Selbstwerdung einzutragen, sondern vom Fremd- 
werden, Anderswerden handeln muss.« Zu beden- 
ken sei, »dass die Skripthaftigkeit von Sexualität 
zwar jederzeit dazu einlädt, Skripte zu ändern, zu 
verwerfen oder zu verbessern, aber nicht glauben 
machen darf, dieses Skript sei eine adäquate Er- 
zählung von Personen in der Welt«.° Diederichsen 
greift damit einen Gedankengang Foucaults auf, 


der für die Queer Studies von zentraler Bedeutung 
ist. »Schwul sein heißt im Werden sein«, äußerte 
sich Foucault in einem Gespräch 1982. »Und um 
auf Ihre Frage zurückzukommen, möchte ich hinzu- 
fügen, dass man nicht homosexuell sein muss, son- 
dern dass man darauf hinarbeiten muss, schwul zu 
sein.«” Das Entscheidende an Foucualts Äußerung 
ist die Betonung der Beweglichkeit, die ein stän- 
diges Fortstreben von der Heteronormativität be- 
deutet, ohne dabei ihrerseits ein identitäres Muster 
anzunehmen. »Man kann ja nie in einer festen 
Position verharren«, so Foucault zur Frage nach der 
sexuellen Selbstpositionierung, »und muss je nach 
Umständen neu bestimmen, welchen Gebrauch 
man von einer solchen Entscheidung machen 
will.«® 

Diesbezüglich müsste die Frage gestellt werden, ob 
es überhaupt schon so etwas wie queere Porno- 
graphie gibt, die das permanente Werden als Akt 
der Identitätsverweigerung kenntlich macht. Queer 
steht nun einmal nicht einfach für »schwul«, ist 
kein begriffliches Update von »gay« und auch 
keine bloße Erweiterung, welche Schwule und 
Lesben gleichermaßen umfasst, sondern stellt als 
Verunsicherungstaktik jegliche identitäre Selbst- 
und Fremdzuschreibung in Frage. Queer beinhaltet 
damit schwule, lesbische, bisexuelle, transsexuelle 
wie auch in letzter Konsequenz heterosexuelle 
Strategien, sofern deren Umgang mit Sexualität 
gegen Heteronormativität gerichtet ist. Lediglich 
Denkfaulheit oder falsch verstandene Hipness hat 
dazu geführt, dass sich queer in unserem Sprachge- 
brauch als Synonym für »schwul/lesbisch« durch- 
gesetzt hat; was einst »gay cinema« hieß, heißt 
heute zum Beispiel »queer cinema«, meint aber in 
der Regel nichts anderes als »gay cinema«. Quee- 
res Denken zielt dagegen, wie es Andreas Kraf3 in 
seiner Einführung zum Reader Queer denken for- 
muliert, »auf die Denaturalisierung normativer 
Konzepte von Männlichkeit und Weiblichkeit, die 
Entkopplung der Kategorien des Geschlechts und 
der Sexualität, die Destabilisierung des Binarismus 
von Hetero- und Homosexualität sowie die An- 
erkennung eines sexuellen Pluralismus (...).«® 


Finden sich Ansätze eines queeren Denkens im 
bisexuellen Porno umgesetzt? — Nicht wirklich. Der 
Bi-Porno (schon der Begriff »Bi« dient einer weite- 
ren Festschreibung) folgt einem meist festgelegten 
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Muster: Mehrere Männer haben Sex mit einer Frau, 
aber auch untereinander — beides oft gleichzeitig. 
Nur selten kommt es zur Umkehrung, die Penetra- 
tion eines Mannes durch die Frau mit umgeschnall- 
tem Dildo. Ein Beispiel: Der Film Bi & Large der Pro- 
duktionsfirma Load richtet sich eindeutig an ein bi- 
sexuelles männliches Publikum. Auch hier steht das 
männliche Begehren im Mittelpunkt, ist lediglich 
auf beide Geschlechter ausgeweitet. Immerhin 
wird in diesem Film völlig auf den facial cumshot 
verzichtet. Es fehlt zudem an jeglicher verbalen Er- 
niedrigung. Auffällig an dieser wie auch an anderen 
Bi-Produktionen ist weiterhin, dass es sich sowohl 
bei den Männern wie auch bei den Frauen um - 
gängigen Schönheitsvorstellungen entsprechend - 
gutaussehende Akteure handelt. Regelrecht pro- 
gressiv ist in Bi & Large allerdings nur eine Szene, 
nach der man in einer Hetero-Produktion wohl ver- 
geblich suchen wird: Die Angst des Mannes vor der 
verfrühten Ejakulation — das, was gemeinhin als 
»Versagen« gilt - wird in beiderseitigem Wohlgefal- 
len aufgelöst. Nachdem der Mann bereits beim 
Oralverkehr gekommen ist, nimmt er die Frau in die 
Arme und entschuldigt sich: »Tut mir echt leid, aber 
du hast mich so was von geil gemacht. Böse?« - 
»Red doch keinen Unsinn«, entgegnet sie lachend. 
Hier wächst der Porno über sich und seine eigenen 
Gesetzmäßigkeiten hinaus, bricht mit dem Stereo- 
typ von der stets funktionierenden Fickmaschine 
und stellt sogar die Vorstellung von der Ejakulation 
als einzigem oder eigentlichem Höhepunkt in Fra- 
ge. In solch seltenen Porno-Momenten schimmert 
zumindest etwas von der queeren Idee einer »De- 
naturalisierung normativer Konzepte von Männ- 
lichkeit und Weiblichkeit« durch. Und doch sind 
solche Ansätze noch weit entfernt von der queeren 
Forderung, die klassischen, Mann und Frau defi- 
nierenden erogenen Zonen zu deterritorialisieren 
und sich von den Reproduktionsorganen zu neuen 
Orten und Vorstellungen der Lust fortzubewegen. 


In der Einleitung zu ihrer Studie Der Wille zur Lust. 
Pornographie und das moderne Subjekt nennt 
Svenja Flafßßpöhler eine Menge beeindruckender 
Zahlen. Laut Marktforschungsinstitut Datamonitor 
sind im Jahr 2003 mehr als »70 Prozent des gesam- 
ten Online-Umsatzes in Europa und den USA [...] 
mit Online-Pornographie gemacht« worden.'° Al- 
leine im kalifornischen San Fernando Valley drehen 
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300 bis 400 Produktionsfirmen »mehr als 10.000 

Pornofilme pro Jahr«.'”' Vorm Hintergrund dieser 

Zahlen wundert es nicht, wenn Peter Lehmann die 

Notwendigkeit für sein Seminar »Sexuality in the 

Media« an der Arizona State University mit den 

Worten begründet: »Pornography, regardless of 

what people think of it, is an important part of the 

artistic media, film, video and the internet. It's om- 

nipresent.«'* Diese Omnipräsenz der Pornographie 

macht »Porn Studies« als wissenschaftliches Feld 

der Aufarbeitung, empirischen Sichtung und dar- 

aufhin folgenden gesellschaftspolitischen Analyse 
notwendig. Kritische Porno-Analyse ist immer 
auch kritische Macht- und Gesellschaftsanalyse. 
Selbstverständlich erweist sich Porno dabei in der 
Regel als verlängerter Arm jener sozialen Ordnung, 
die nach Pierre Bourdieu »funktioniert wie eine 
gigantische symbolische Maschine zur Ratifizie- 
rung der männlichen Herrschaft, auf der sie grün- 
det«.'3 Diese Erkenntnis gilt jedoch nicht nur für 
den Porno; die gesamte Massen- und Popkultur ist 
einer auf männlicher Herrschaft aufgebauten Ord- 
nung unterworfen. Heißt das, dass wir sie komplett 
und konsequent ablehnen müssen? Fordert das 
nicht vielmehr heraus, ständig nach Ausnahmen 
und Regelabweichungen zu suchen oder diese zu- 
mindest zu fordern? Die »PorNo«-Kampangne der 
1980er-Jahre diente letztlich nur dazu, die Porno- 
industrie sich selbst zu überlassen; ein kritisches, 
feministisches und/oder queeres Gegenlesen der 
Porno-Produktionen ist durch ein solches Totalver- 
dikt verhindert worden. Es gibt aber auch ein fe- 
ministisches und queeres Recht auf Porno. Mit ihm 
verbunden sollte die Hoffnung auf einen normative 
Konzepte und Machtkonstruktionen über Bord 
werfenden Porno nicht aufgegeben werden. 

Wie ein solch feministischer und/oder queerer 
Porno aussehen könnte, müsste in einem eigenen 
Aufsatz erörtert werden. So viel steht allerdings 
fest: Zaghafte Ansätze hierzu finden sich bislang 
fast ausschließlich im nicht (rein) heterosexuellen 
Porno, wobei jedoch immer noch jegliche Form von 
Porno aufs Geschlecht fixiert und damit starr an 
Zielgruppen orientiert nichts weiter kennt als die 
Unterteilung in »hetero«, »schwul/lesbisch« oder 
»bi«'*. Zwischenstufen, fließende Übergänge, Brü- 
che oder gar die Entfernung vom Fokus auf primäre 
Geschlechtsorgane (mit Ausnahme der Analpene- 
tration) sind hier weitgehend fremd. Offene Sexua- 
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litätskonzepte und der spielerische Umgang mit 
dem Nicht-Determinierten finden sich bislang 
ausschließlich in Spielfilmen, die unter anderem 
pornographische Elemente enthalten, aber keine 
Pornos sind. Zum Beispiel in My Father Is Coming 
(Monika Treut, 1991) — hier bekommt die junge 
deutsche, in New Yorker Boheme-Kreisen lebende 
Protagonistin Vicky (Shelley Kästner) überraschend 
Besuch von ihrem Vater Hans (Alfred Edel), der im 
Laufe des Films in die verschiedensten sexuellen 
Praktiken eingeweiht wird und sich vom bayeri- 
schen Spießer zu einem sexuell aufgeschlosse- 
nen Bonvivant wandelt — oder im vieldiskutierten 
Shortbus (John Cameron Mitchell, 2006). Der Ver- 
such, über den gleichnamigen New Yorker Club 
»Shortbus« ein sexuelles Experimentierfeld zu ima- 
ginieren, in dem mit tradierten Geschlechterrollen 
gebrochen wird, scheitert jedoch an der narrativen 
Struktur des Films selbst: Letztlich werden hier 
doch wieder nur Menschen auf der Suche nach 
ihrer sexuellen Identität gezeigt (Frau, die keinen 
Orgasmus bekommen kann; schwules Pärchen, das 
ein wenig Spannung in die eigene Beziehung brin- 
gen möchte usw.), die diese mittels des sozial- 
sexuellen Experiments »Shortbus« am Ende finden 
bzw. re-installieren können. Bei allen gelungenen 
Momenten, die der Film auch besitzt, die zu nen- 


nen hier aber zu weit führen würde, scheitert der 
queere Ansatz von Shortbus daran, dass er letztlich 
all das ausleuchtet, was ihn vom reinen Porno 
unterscheidet: Er baut Biographien auf, deutet so- 
genannte Schicksale und Lebenskonzepte mitsamt 
Vorgeschichten an, die als Biographien wiederum in 
sexuelle Determination münden. Das im »Short- 
bus«-Club angedeutete Foucaultsche »Werden« 
gerinnt in biographisch fixiertes »So-Sein«. 

Der reine Porno kennt hingegen keine Vor- und 
Nachgeschichte, zeigt wenig Interesse an Charak- 
teren oder Individuen — genau diese Eigenschaft, 
die immer wieder als sein Mangel bezeichnet wird, 
als seine filmische Minderwertigkeit, könnte vorm 
Hintergrund queerer Diskurse aber auch seine 
Chance sein: Porno muss — genauer gesagt: müsste 
— seine Akteure nicht festlegen und hat oder hätte 
damit die Möglichkeit zum freien sexuellen Expe- 
riment, das keiner gesellschaftlichen oder biogra- 
phischen Begründung bedarf. Dieser mögliche Frei- 
raum von Porno als Überwindung der klassischen 
Erzählung und des Zwangs zur Begründbarkeit von 
Lust könnte subversives Potential haben und somit 
weit über die bisherige, Normen stabilisierende 
Funktion von Porno hinausgehen. Ob eine solche 
Form von Porno jedoch viele KäuferInnen fände, 
steht auf einem ganz anderen Blatt. © 


Anmerkungen 


1 Die Geschichte von Cobra Video 

macht allerdings deutlich, dass das Por- 
nogeschäft alles andere als eine harmlose 
Spielwiese ist. Im Januar 2007 wurde 
Bryan Kocis, Geschäftsführer der Cobra- 
Studios, in seiner Wohnung in Pennsyl- 
vania tot aufgefunden. Man hatte ihn mit 
28 Messerstichen niedergestreckt und 
das Haus in Brand gesetzt, um Beweis- 
material zu vernichten. Im Mai wurden 
zwei Mitarbeiter eines konkurrierenden 
Studios festgenommen, die versucht hat- 
ten, Cobra den Pornostar Brent Corrigan 
abzuwerben und in diesem Zusammen- 
hang auch Morddrohungen aussprachen. 
Wegen Corrigan hatte Cobra Video 2005 
Arger mit der Justiz bekommen, da 

der Pornodarsteller seine Karriere mit 
gefälschter Geburtsurkunde begonnen 
hatte: Bei den Aufnahmen zu den vor 
2004 entstandenen Cobra-Filmen war 
Corrigan noch nicht volljährig, die Filme 
wurden nachträglich vom Markt genom- 
men. Corrigan hat inzwischen seine ei- 
gene Produktionsfirma gegründet und 


eine eigene Website unter www.brent- 
corriganonline.com eingerichtet. 

2 Anna Voswinckel: Wurstfilme. In Elend 
& Vergeltung #2, 2007 

3 Hervorzuheben sind die schwulen 
Skinhead-Filme von Bruce LaBruce, zum 
Beispiel No Skin Off My Ass. Dabei han- 
delt es sich jedoch nicht, wie manchmal 
fälschlicherweise im Zusammenhang 
mit Bruce LaBruce behauptet wird, um 
Schwulenpornos im herkömmlichen 
Sinne, sondern um Kunstfilme, in denen 
Trash- und Camp-Elemente mit dem 
aufklärerischen Gestus von Jean-Luc 
Godard verbunden werden. 

4 Anna Voswinckel: Wurstfilme. In Elend 
& Vergeltung #2, 2007 

5 Einige Frauen greifen aus angegebenen 
Gründen dann doch lieber zum Schwu- 
lenporno, in dem sie wenigstens nicht 
erniedrigt werden. In »Wurstfilme« 
bekennt Anna Voswinckel: »Es gibt bei 
Gay-Porn eine eigene Masturbations- 
Abteilung. Eine ganze Reihe Filme zeigt 
ausschließlich (vor allem sehr junge) 
Männer beim Wichsen. Das finde ich 
auch nicht schlecht, vor allem wenn 


man sich einen Schönen raussuchen 
kann.« 

6 Diedrich Diederichsen: Indie im Kampf 
um den Index. Über das Verhältnis von 
Pornografie und Popkultur. In: Texte zur 
Kunst # 64, Dezember 2006, S. 46 

7 Michel Foucault: Von der Freundschaft, 
Merve Verlag o.)., S. 110 

8 Ebd., S. 109 

9 Andreas Kraß (Hg.): Queer denken. 
Gegen die Ordnung der Sexualität (Queer 
Studies). Suhrkamp Verlag 2003, $. 18 
10 Svenja Flaßpöhler: Der Wille zur Lust. 
Pornographie und das moderne Subjekt. 
Campus Verlag 2007. S. ı2 

11 Ebd., S. 13 

12 zit. N. Joe Jablonksi: Porn Studies 
Latest Academic Fad. 
www.academia.org/campus_re- 
ports/2o01/oct_2001_4.html 

13 Pierre Bourdieu: Die männliche Herr- 
schaft. Suhrkamp Verlag 2005. S. 21 

14 Daran ändert auch das Nischen-Genre 
der Transsexuellen-Pornos nicht viel, die 
primär für ein ’experimentierfreudiges«, 
heterosexuell orientiertes, männliches 
Publikum gedreht werden. 
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»Und selbstverständlich ist ein guter Porno 
wirklich GEIL, sonst hätten wir hier allenfalls ein 
geschmackliches Problem. (Wer einwendet, das 
treffe nur auf die kalkulierbare Armseligkeit 
degradierter und zerstörter Sexualitäten zu, be- 
hauptet einerseits, dass die menschliche Sexua- 
lität sich in einem Austoben des Natürlichen er- 
schöpfe und berührt zum anderen genau unser 
Problem, die Ausweitung des Pornographischen 
einerseits in alle Lebenslagen, anderseits ihre 
Differenzierung und Spezialisierung, bis hin zur 
Zuschneidung auf die allerfeinsten Bedürfnis- 
se).«' 


Das Zitat ist fast zwanzig Jahre alt, und sowohl der 
Wunsch, GEILEN Porno zu finden, als auch die Aus- 
breitung und Ausdifferenzierung des Pornographi- 
schen im Alltag haben sich ebenso intensiviert, wie 
sich die politische Bedeutung dieses Begehrens ver- 
schoben hat. Denn das »Natürliche« hat als Gegen- 
modell stark an Boden verloren. Mit der weiteren 
Ausbreitung des Pornographischen in alle Lebens- 
lagen wurde es in den letzten Jahren in den Porno 
eingemeindet und tritt nun als Teil seiner ausdiffe- 
renzierten Unterarten auf, als Realness der Körper 
im Gonzo-Porno, als stetiger Mythos des Softcore- 
Pornos, als Naivität im Puzzy Power Manifest und 
als Euphemismus des gerade stark im Aufschwung 
befindlichen Kunst-Pornos. Dieser Artikel sucht 
nach den Grundregeln von GEILEM Porno und fragt 
sich, was für eine marktdominierende Rolle hierin 
der Mythos der Realness und welche unausweich- 
liche Queerness spielt. (Der Artikel ignoriert den 
Kunst-Porno, denn dass Pornos nun in Galerien und 
Museen gezeigt werden, bedeutet nur ihre Desexu- 
alisierung und Ästhetisierung und ist daher in erster 
Linie eins: unGEIL.?) 

Porno handelte immer von der Lüge des Authenti- 
schen. Mit seiner historischen Entwicklung verlager- 
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ten sich nur die Orte dieser Lüge. Was blieb, ist sein 
Gebrauchswert: die Inszenierung sexueller Akte, in 
denen der Betrachter sein eigenes Begehren iden- 
tifizieren kann. Wie im Eingangszitat beschrieben, 
hat sich diese Identifizierung mit der Weiterent- 
wicklung der kapitalistischen Warenwelt fortschrei- 
tend ausdifferenziert und aus der Massenkultur, die 
Arbeiterpornos und Amateurfilme neben inter- 
nationalen Großproduktionen verkaufte, herrschen 
nun die kulturindustriell großproduzierten Endlos- 
serien im Stil von Arbeiterporno, Amateurporno, 
Hochglanz-, SM- oder Softcoreproduktion, Lesben- 
oder Schwulenporno vor. Der Markt hat sich, auch 
im Bereich der Pornographie, dadurch erweitert, 
dass er sich intensiviert hat. Er hegt keine Vorbe- 
halte gegen gesellschaftliche Randgruppen, sondern 
erforscht sie als spezifische Käuferschichten. 


»So wie Indie-Pop nur eine Scheinalternative 
zum musikindustriellen Mainstream ist und 
in Wahrheit auf demselben Geschäftsmodell 
basiert, das durch immer absurdere Urheber- 
rechtsgesetze, Verhinderungstechniken, Ab- 
mahnungen und Hausdurchsuchungen abge- 
sichert wird, ist auch Indie-Porno mitnichten 
»unabhängig«, sondern kommerzialisiert und 
von freien Kanälen abgeschottet, ja sogar stra- 
tegisch gegen diese positioniert: Gerade weil 
Mainstreamware problemlos in Peer-to-Peer- 
Tauschbörsen zu haben ist, wird Pornographie, 
wie Popmusik, nur noch durch Differenz ver- 
kaufbar, einschließlich jener zu sich selbst.«? 


Florian Cramer zeichnet den derzeitigen Stand des 
Problems nach. Denn der GEILE Porno krankt heute 
daran, dass seine Nischenexistenz zur Grundlage 
seiner Marktgängigkeit geworden ist. So waren z.B. 
Arbeiterpornos nur zu einem Zeitpunkt von Inter- 
esse, an dem es eine Arbeiterklasse gab, die durch 


nn ee u u 


ihn eine andere Ästhetik, einen anderen Körper, ein 
anderes Verhältnis der Körper einforderte und prak- 
tizierte. Nach den 1970ern verlor diese Sparte an 
gesellschaftlicher Grundlage und wurde zu einem 
bloß noch nostalgischen Hang zum Amateurhaf- 
ten, der sich in zahlreiche Untersegmente ausdiffe- 
renzierte. Im Zeitalter flexibilisierter Arbeitsver- 
hältnisse und ebenso flexibilisierter Lebensläufe, in 
dem politische Organisierung kaum mehr über die 
Zuschreibung eines bestimmten Lifestyles hinaus- 
tritt, ist es die Differenz, die begehrt wird. Sie ist es, 
die in den unterschiedlichen Sparten der Porno- 
produktion ausagiert wird, die sich meist nur in der 
Wahl der Objekte, nicht in deren Positionierung 
zueinander unterscheiden. Schwulenpornos und 
Lesbenpornos sind oft kaum progressiver als der 
heterosexuelle Mainstream, denn die Rollenange- 
bote, die hier gemacht werden, sind ebenso sta- 
tisch, hierarchisch und undynamisch. Queerer Por- 
no bildet hier schon systematisch eine Ausnahme, 
denn er ist das, was das Hamburger Queermagazin 
Hugs & Kisses als seinen Untertitel wählte: »Tender 
to all Gender«*. Damit verhält er sich gegenläufig 
zu derjenigen Herrschaftsstruktur, die weiterhin die 
Gesellschaft und ihre Lüste bestimmt: Geschlecht 
als sozialer Kampf, als Ausschlusskriterium, Identifi- 
kationsmerkmal oder Warenwerk für Subjekte und 
Objekte. Und das gilt selbst für die queere Bewe- 
gung, dort wo sie ihre eigene Praxis, notwendige 


Rückzugsorte als bereits erfüllten Wunsch missver- 
steht. 


Vor dem Entstehen des 
Hardcore-Pornos bestand die 
Lüge eher in der Simulation 

sexueller Handlungen, seither 
sind es reale Handlungen 
ın simulierten Situationen. 


»If Heterosexuality is white, and Homosexua- 
lity is black, then Querness encompasses all of 
the shades of grey between!«> 


Wie gesagt, es gibt viele Hoffnungen in Queerness 
zu setzen. Terre Thaemlitz’ Selbstzuschreibung ent- 
täuscht sie alle. Man könnte davon ausgehen, dass 
der Kapitalismus an sich bekämpfenswert ist und 
dass allein die Untersuchung seiner Arbeitsverhält- 
nisse und der Rolle, die darin die Zu- und Einord- 
nung von Sex und Gender spielen, mit an Notwen- 
digkeit grenzender Sicherheit auf die Forderung 
ihrer baldestmöglichen Abschaffung zielen muss. 
Im Hinblick auf die K-Gruppen der 1970er-Jahre, 
die Antiimperialisten der 1980er-Jahre und selbst 
große Teile der Autonomen Antifa der 1990er-Jahre 
lässt sich leider mit ebenso großer Sicherheit sa- 
gen, dass die Kritik der Geschlechter nicht als Au- 
tomatismus aus einer radikalen Kritik der Pro- 
duktionsverhältnisse entspringt. So wie man aber 
feststellen kann, dass es keine politischen und 
unpolitischen Menschen gibt, sondern nur solche, 
die sich ihrer politischen Positionierung bewusst 
sind und solche, die die Verantwortung für diese 
ablehnen, muss man analog konstatieren, dass alle 
Menschen gendern, nur dass es eben solche gibt, 
die sich hierüber Rechenschaft ablegen und solche, 
die es ablehnen, ihr Reflexionsvermögen auf ihr 
Geschlecht anzuwenden. Im einen wie im anderen 
Fall gibt es biographische und gesellschaftliche 
Bedingungen, die diese Reflexion erzwingen oder 
unwahrscheinlich machen, aber im einen wie im 
anderen Fall begünstigt die Not nicht unbedingt 
die Radikalität der eignen Position. Terre Thaemlitz 
zum Beispiel könnte als etablierte Kulturproduzen- 
tin im kleinen Marktsegment Queer-Theory-Cul- 
ture einen recht radikalen Standpunkt einnehmen, 
aber ihre Selbstzuschreibung zwischen schwarz und 
weiß verlängert die bürgerliche Front schwul-les- 
bischer Politiken ins Queere hinein: eine Ontologi- 
sierung der biologischen Basis durch die Vervielfäl- 
tigung der Geschlechter, statt eine Rekonstruktion 
der Subjekte auf der Basis eines spezifischen Ver- 
hältnisses von Individuum und Gesellschaft. 


In der pornographischen Mode der Gegenwart wird 
daher zwar ebenfalls die Differenz bejubelt, die 
Queerness offeriert, die »shades of grey« erfreuen 
sich kulturindustrieller Beliebtheit, allerdings bleibt 
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dies folgenlos, wo sie nur als Alltagsflucht oder Aus- 
weis der eigenen Realness auftritt, statt als wesent- 
liches Merkmal der Gesellschaft en gros behauptet 
zu werden, so wie es die Hamburger Performance- 
Gruppe Toxic Beach tut, die feststellt, »dass wir 
doch nur alle draggen«. Sowohl die Perspektive auf 
diese Einsicht, als auch das modische Begehren des 
Queeren als Pornographischem haben erst in den 
letzten Jahren massiven Auftrieb erfahren. In ihrem 
Klassiker zum Thema Pornographie, dem Buch Hard 
Core von 198g zitiert Linda Williams Schriftsteller 
und Regisseur Alain Robbe-Grillet »La pornogra- 
phie, c'est l’Erotisme des autres.«® Doch »L’ero- 
tisme des autres« ist in der Gegenwart der höchste 
Distinktionsgewinn, den die Selbstzuschreibung er- 
reichen kann. Man gibt sich selbst pornographisch 
als »Andere/r«, entfremdet, doch ohne Möglichkeit 
oder Wille zur Verallgemeinerung, zur Solidarisie- 
rung, ohne politische Perspektive, ohne Verant- 
wortlichkeit und vor allem Zurechnungsfähigkeit. 
Die Flucht in das Andere, den der derzeitige Por- 
nographie-Hype in Konferenzen, Filmfestivals und 
Ausstellungen, anbietet, betrifft nur diejenigen, die 
sich weiterhin jenseits des Mainstreams identi- 
fizieren. Sie werden jedoch zum Mainstream, zur 
Käufer- und Konsumenten-Nische mit radical chic. 
wo sie nicht immer auch mehr begehren - begeh- 
ren, den Mainstream anzugreifen, zu übernehmen 
und auszuschalten, damit sich queer nicht mehr als 
Einsicht über die generelle Verfasstheit des Subjekts 
des Spätkapitalismus durchsetzt. 

»Affekt« ist hier das zentrale Stichwort, das Marie- 
Luise Angerer zurecht in diesen Diskurs einbrachte: 
»Asexualität, queer, Internetpornographie, Public 
Viewing, Handy-TV, Erlebnisparks, Wellness-Far- 
men sind unterschiedliche Zeichen, die eine Diffu- 
sion des Dispositivs Sex andeuten. Heute haben 
die Regierungen der Gesellschaft ganz vordergrün- 
dig einer »Politik des Affektiven< verschrieben, die 
unbewusst auf andere Verlötungen zielt — Gen- 
und Gehirnforschung, globale Arbeitsmärkte und 
aufweichende Sozialabkommen. (...) Auch die 
Kunst hat über weite Strecken ihre Sprache verlo- 
ren und nicht nur keine Angst mehr vor den Affek- 
ten, sondern konzentriert sich auf Selbsterfahrung 
und Großereignis.«” Und an dieser Stelle tritt die 
derzeitige kulturalisierende Funktion der Pornogra- 
phie wieder auf den Plan. Was das akademische 
Pornopublikum sich selbst-kritisch als das Andere 
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vorspiegelt, ist nicht nur im Mainstream produziert, 
sondern auch dessen kommerziell erfolgreicher 
Zentraltrend. Dafür steht nicht nur die Pornogra- 
phie im engeren Sinne, sondern ebenso ihre schein- 
bar gemäfßiigteren Beiprodukte, sowie das britische 
Tochtermagazin der kalifornischen Bekleidungs- 
firma American Apparell, das Vice Magazine, das in- 
zwischen auch in deutscher Übersetzung erscheint 
und »Realness< zwischen nigerianischen Kindersol- 
daten, magersüchtigen, minderjährigen Models 
und Vergewaltigungs-Chic präsentiert. »Gonzo« ist 
das Schlagwort, »Freaks of Nature« das Grundprin- 
zip dieser Zurschaustellung und die Präsentation 
‚abweichend: vorgestellter Praxis der Kern. Gonzo, 
als Journalismus der subjektiven Erfahrung mit 
Hunter 5. Thompson in den 1970ern begründet, 
bedeutet im Porno seit Mitte der 1990er die dras- 
tische Subjektivität der Kameraführung (zumeist 
Übersteigerung und aktive Teilnahme einer männ- 
lichen Perspektive), den Verzicht auf Rahmenhand- 
lung und eine Ästhetik, die sich als »real« inszeniert 
(unaufwendige, scheinbar private Sets, verlaufende 
Schminke, etc.). Doch durch die gesellschaftliche 
Mode des Begehrens der Differenz haben auch in 
traditionelle Mainstreamproduktionen wie »Pri- 
vate« Strap-Ons ebenso Einzug gehalten wie Ge- 
schlechterverwirrungen. Die »Suicide Girls« und 
die »Vivid Girls« sind lediglich unterschiedliche 
Projektionsflächen, deren Projektion jedoch iden- 
tisch bleibt: Ein Objekt wird wiedererkennbar und 
damit stabil im eigenen Kontext identifizierbar prä- 


Der GEILE Porno krankt 
heute daran, dass seine 
Nischenexistenz zur Grund- 
lage seiner Marktgängigkeit 
geworden ist! 


sentiert. Die Ware bleibt konsumierbar. Das Andere 
wird so stetig verfügbar gemacht als Erholung vom 
Ich. 

Die Frage bleibt also, wo sich progressiver Porno 
von diesem Identifikationsschema unterscheiden 
kann, denn aus der Differenz allein kann er es nicht, 
die stellt in der Gegenwart nur die Identifizierbar- 
keit der Ware sicher. Es ist diese Art der Projektion, 
die stabilisierende Funktion des Begehrens des 
Anderen, auf die progressiver Porno den Angriff an- 
setzen muss. Denn immer noch ist auch hier die 
Rollenverteilung fast notwendig statisch und medi- 
zinisch; primäre und sekundäre Geschlechtsmerk- 
male machen den alleinigen Anlass der Erregung 
aus. Gonzo-Pornos erweitern dies inzwischen um 
die verstärkte Einführung von Prothesen, da jedoch 
deren Funktion wiederum nur die Ersetzung primä- 
rer und sekundärer Geschlechtsmerkmale ist, bleibt 
das Schema identisch mit demjenigen des Main- 
stream-Hetero-Pornos: Willige Frauen warten auf 
den Phallus und vertreiben sich derweil die Zeit mit 
der gegenseitigen Vorbereitung auf den Phallus. 
Doch die stetige Wiederholung des Stereotyps der 
Männlichkeit funktioniert auch ohne Männer. Das 
führen nicht nur Pornofilme vor, sondern auch Bü- 
cher die selbst versuchen, die queere Position ZU 
stärken, wie Beatriz Preciados Kontrasexuelles Ma- 
nifest®. Entstanden aus einer und für eine politisch 
queere Praxis, versucht Preciado einen Ausweg aus 
dem heterosexuellen Herrschaftsverhältnis des Se- 
xes zu finden, denn »um die traditionellen Begriffe 
von Sex und Geschlecht zu denaturalisieren und zu 
entmystifizieren, stellt sich die Kontra-Sexualität 
die zentrale Aufgabe, die Instrumente und sexu- 
ellen Apparate zu untersuchen und damit auch 
die Sex- und Genderverhältnisse, die zwischen Kör- 
pern und Maschinen entstanden sind.«?® Wo diese 
Aussage unterstützenswert ist, nicht nur weil sie 
aus einer queeren Position argumentiert, sondern 
ebenso, weil sie diese auf die gesellschaftliche All- 
gemeinheit zurückführt, orientieren sich die vor- 
geschlagenen Praxen so stark an gängigen SM-Mo- 
dellen, dass der Widerspruch der Körper durch eine 
Projektion auf die Lösung in der Prothese verscho- 
ben wird. Das zerstückelte Subjekt, das hieraus ent- 
steht, schafft es nicht bis zur polymorph perversen 
Multiplikation der Lüste, sondern konzentriert sich 
zurück auf den Phallus. Der »kontrasexuelle Ver- 
trag« akklamiert: »Ich verstehe mich selbst als 


Dildo-Produzent, als Übersetzer und Distributeur 
von Dildos auf meinen eigenen Körper und auf je- 
den anderen Körper, der diesen Vertrag unterzeich- 
net. (...) Ich verstehe mich als Loch und als Arbeiter 
des Arschlochs.«'° Die Auflösung der Herrschaft 
primärer und sekundärer Geschlechtsmerkmale 
kommt hier nicht weit weg, denn sie verallgemein- 
ert alle Menschen zu Arschlöchern und reprodu- 
ziert als deren Gegenstück den Phallus als Prothese, 
als Dildo. Die sexuelle Praxis, die hieraus entsteht, 
realisiert sich zum einen in neoliberalen Sexver- 
trägen, die das Verhältnis zu anderen Personen als 
hire-and-fire schlichtweg wiederholt und zum an- 
deren die Verbindung der Reflexion, der gesell- 
schaftlichen Imagination zum körperlichen, sexua- 
lisierten Menschen vollständig abschneidet, da das 
Subjekt des kontrasexuellen Manifests kaum mehr 
ein Subjekt ist, eher eine narzistische Ansammlung 
von Überforderungen. Damit wird der Härtefall der 
Pornographie zur gesellschaftlichen Utopie — end- 
lich Objekt! 


Auch im Gonzo-Porno bringt die Ersetzung des 
männlichen Darstellers durch phallische Prothesen 
(von Dildos bis Baseballschläger) — bei gleichzei- 
tiger Beibehaltung aller damit verbundenen Rollen- 
typisierungen und Klischees — nicht das Grundset- 
ting aus der gesellschaftlichen Identifikationslinie 
heraus, sondern setzt lediglich — Wie Preciados Buch 
_ auf die Ausdehnung eines weiteren Grundprinzips 
der Hardcore-Pornographie: die Asthetik der Über- 


Im GEILEN Porno gibt es 
Sex, der nicht fickt, W4S er 
kontrollieren kann, sondern 
dessen Begehren sich 
dynamisch verhält, dessen 
Objekte auch in Momenten 
Subjekte sein können. 
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forderung. Mehr als bloß narzistisches Austoben in 
der eigenen Lieblingsidentität entwickelt Porno- 
graphie jedoch nur dort, wo sie systematisch dieje- 
nigen Kategorien untergräbt, auf deren stumpfer 
Wiederholung sich die bürgerliche Pornographie in 
allen ihren Spielarten eingerichtet hat. Und das 
bedeutet vor allem anderen den Angriff auf die vor- 
ausgesetzten Paletten möglicher Identitäten, die 
selbst da, wo sie heterosexuellen Mann-Frau-Kom- 
binationen noch die eine oder andere kulturindus- 
triell vermarktbare Variation hinzufügt, immer auf 
der Grundannahme beharrt, Sex und Geschlecht 
seien untrennbar verbunden und das pornogra- 
phische Begehren richte sich immer auf ein Ge- 
schlecht, nicht auf ein Körperverhältnis. Grund hier- 
für ist die offene Lüge, auf der der Porno basiert: 
die Lücke des Begehrens zwischen »echtem«< Sex 
und »simuliertem« Begehren, die der Zuschauer mit 
seinem Begehren ausfüllt, mit der Projektion, die 
selbst ein »echtes« Begehren hinzufügt. 


Vor dem Entstehen des Hardcore-Pornos in den 
frühen 1960ern bestand die Lüge eher in der Simu- 
lation sexueller Handlungen, seither von realen 
Handlungen in simulierten Situationen. Im Hard- 
core-Porno wird wirklich gefickt - oder auch nicht, 
denn auch wenn die Bewegung der Körper real sein 
mag, so ist es das Begehren, das sie ausagieren, 
doch nicht. Hiervon geht nur das bürgerliche Arsch- 
loch aus, das annimmt, dass alle Sexarbeiterinnen 
»‚Nutten« seien und dessen pornographisches Be- 
gehren sich auf die Frauen als »Nutten« bezieht. 
Misogyn sind durchschnittliche Heteropornos oft 
weniger wegen der konkret dargestellten sexuellen 
Praxis, in der Männer nur als kopulierende Kompar- 


Anmerkungen 


1 Diedrich Diederichsen: Oh Lambada! 
Die Kosten der Feinheit, In: Spex/The Köln 
Show/ Isabelle Graw (Hg.): Nachschub. 
Köln, 1990, S. 50 

2 Da findet man sich dann z.B. in einer 
Runde mit durchaus sympathischen 
Galeristen die über den ebenfalls durch- 
aus sympathischen Künstler Martin 
Creed reden, der kürzlich eine wand- 
füllende Videoprojektion realisiert hat, 
auf der man einen Arschfick im extre- 
mem close-up betrachten konnte, hört 
stundenlangen Diskussionen darüber 


zu, inwiefern dieser Close-up sowohl immer. 
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formal als auch inhaltlich (Stichwort 
Gender) extrem progressiv sei und fragt 
sich - ist Pornos mit Sex assoziieren 

zu wollen outdated, altmodisch gar? 
Neumodisch ist zu diesem Thema auch 
die sehr ausweichliche Ausstellung 
Florian Waldvogels im Witte de With 
Museum in Rotterdam, in der unter der 
Überschrift »Bodypolitix« schlichtweg 
alles gezeigt wird, was manchmal 

nackt ist oder auf körperliche Inter- 
aktion verweist, vom lesbischen Magazin 
»Girls like Us« bis zum Hustler. »Sex 
thinks« stimmt zwar immer noch nicht, 
aber dafür stimmt »Sex sells« noch 


sen vorkommen, kaum in Ganzkörperaufnahmen 
oder oberhalb der Hüften zu sehen und mit streng 
minimiertem Handlungsradius, als eher wegen der 
Allmachtsphantasien, mit denen ihre Rahmenhand- 
lungen die Welt zitieren: Männer, die immer »kön- 
nen«, Frauen, die immer »wollen«. Die Unwan- 
delbarkeit der Rollenschemata ist das wesentlich 
Reaktionäre und unGEILE am Mainstreamporno. 
Er wiederholt die gewalttätige Herrschaft der Ge- 
schlechter über die Subjekte, indem er abermals 
Frauen und Männer nicht als gesellschaftliche Rol- 
lenkonstruktion, sondern als biologisch unterschie- 
dene Spezies präsentiert. Sein Begehren richtet sich 
auf eben diese Rollenbilder und ihre Erfüllung, nicht 
auf das Verhältnis der Körper. Dieses Verhältnis 
der Körper im GEILEN, im progressiven Porno zu 
bestimmen, würde eben auf eine Praxis abzielen, 
die die gesellschaftlichen Figuren des Begehrens 
nicht in Marktsegmenten voneinander abspaltet, 
sondern aneinander reflektiert. Das bedeutet nicht 
die Hinzufügung einer Reflexionsanleitung, sondern 
im GEILEN Porno Sex, der nicht fickt, was er kon- 
trollieren kann, sondern dessen Begehren sich dy- 
namisch verhält, dessen Objekte auch in Momen- 
ten Subjekte sein können, der sich selbst zum Ob- 
jekt machen, sich auf sich selbst beziehen kann, der 
zum Porno ficken und nicht diskutieren will, eben 
weil GEILER Porno eine gesellschaftliche Praxis der 
Körper ist. Und selbst die wird nicht Authentisches 
anbieten, sondern weiterhin eine Simulation. Diese 
Simulation jedoch wäre queer in dem Sinne wie die 
Gesellschaft es sein sollte — nicht als Ein- und Aus- 
schlussmerkmal der Organe und Styles, sondern als 
allgemeine Notwendigkeit dynamischer sozialer 
Beziehungen der selbstbestimmten Subjekte. (®) 


3 Florian Cramer, Soddom Blogging, 

In: Texte zur Kunst, Berlin, 2006, 16 Jg., 
Heft 64, 5.72 

4 Hugs and Kisses - tender to all gender, 
Nr. 1, Hamburg, Oktober 2007 

5 In: Therre Thaemlitz, /amnota 
Lesbian, www.comatonse.com/writings/ 
iamnotalesbian.html, 30.10.2007 

6 Linda Williams, Hard Core, Basel, 1995, 
S.29 (FN4) 

7 Marie-Luise Angerer, Vom Begehren 
nach dem Affekt, Zürich-Berlin, 2007, S. 13 
8 Beatriz Preciado, Kontrasexuelles 
Manifest, Berlin, 2003. 
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10 Ebd., S. 20 


EEE 


u I a4 


N 
= re) 


Michael Lucas wird 1972 in Moskau als Andrei 
Treivas Bregman geboren. Als Jude macht er früh 
Erfahrungen mit Antisemitismus. 1995 kommt er 
mit seiner Familie nach Deutschland, arbeitet unter 
anderem als Callboy und tritt erstmals als Porn- 
odarsteller auf: In einem Hetero-Porno, über den 
er später sagt, nicht die Tatsache, dass es ein He- 
terofilm gewesen sei, sondern ein deutscher He- 
terofilm, hätte ihn zu einer furchtbaren Erfahrung 
werden lassen. Er geht nach Frankreich, wo er unter 
dem Künstlernamen Ramzes Kairoff in Schwulen- 
pornos mitwirkt. 1997 immigriert er in die USA und 
gründet 1998 in New York seine Firma Lucas En- 
tertainment, die schnell expandiert und zu einem 
der größten schwulen adult-entertainment-Unter- 
nehmen wird. Mit der mehrfach ausgezeichneten 
Adaption von Liaisons dangereuses lotete das Un- 
ternehmen die Möglichkeiten zwischen explizitem 
Porno und erotischer Unterhaltung aus. Zuletzt 
produzierte Lucas Entertainment Fellinis La Dolce 
Vita als schwulen Porno, was ihm unter anderem 
Prozesse mit den Erben Fellinis einbrachte. 

Er lebt mit seinem Freund Richard Winger — einem 
Investor und prominenten schwulen Lobbyisten, 
der Hillary Rodham Clinton im Nominierungswahl- 
kampf um die demokratische Präsidentschaftskan- 
didatur unterstützt — in Manhattan. Michael Lucas 
kritisiert Clinton, weil diese sich nicht offen genug 
für schwule Belange einsetzt, er bekämpft aber 
Barack Obama wegen dessen Nähe zur ebenso an- 
tisemitischen wie homophoben Nation of Islam. 


‚ich. »Ich hätte nie dazu 


»  [TK:] Im vergangenen Jahr waren Sie in Israel 
und haben mit einer speziellen Truppenbetreu- 
ung für schwule Soldaten für Wirbel gesorgt. 

< [ML:] Ich war nicht das erste Mal in Israel, ich 
war vorher schon zwei Mal in Tel Aviv und einmal in 
Haifa aufgetreten. 


» Sie kamen kurz nach dem Libanonkrieg. 

« Etwa eine Woche danach. Mein Wunsch war 
es, während des Krieges dort zu sein, aber die Ver- 
anstalter des Clubs, in dem ich dann aufgetreten 
bin, haben es nicht hinbekommen. 


» Aktive Soldaten der Israeli Defence Forces 
bekamen freien Eintritt. Ihr Auftritt soll in Israel 
deswegen sehr umstritten gewesen sein. 

«< In der schwulen Community war er gar nicht 
umstritten, im Gegenteil, ich habe viel Unterstüt- 
zung bekommen. In den israelischen Medien be- 
schwerten sich einige Religiöse, und das wurde auf- 
gebauscht, aber ich habe auch von säkularen, he- 
terosexuellen Israelis positive Mails bekommen. 
Mich hat die Reaktion der Bigotten nicht über- 
rascht, gläubige Christen und Juden reagieren sehr 
ähnlich, wenn es um adult entertainment geht. 


» Gibt es Unterschiede im Umgang mit schwu- 
ler Porno-Produktion zwischen den USA und 
Israel? 

« Israel ist erstaunlicherweise in mancherlei Hin- 
sicht säkularer als die USA. Israel ist aufgeschlosse- 
ner, was überraschend ist für ein so junges Land. In 
Tel Aviv können sich Männer Händchen haltend 
überall bewegen, in New York geht das nur in Chel- 
sea und wenigen anderen Gegenden in Manhattan. 
In New York kann ich keine Live-Show, das heißt 
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eine sehr explizite Performance machen, in Tel Aviv 
ist das kein Problem. Es hingen große Plakate mit 
meinem Bild und der Ankündigung meiner Show 
überall auf der Ben-Gurion-Street. Das ist in New 
York verboten. 


>» Vor wenigen Wochen gab es Auseinanderset- 
zungen um den Gay Pride in Jerusalem. Es wurde 
eine Bombe gefunden, die bei der Parade explo- 
dieren sollte. War das eine kleine religiöse Min- 
derheit, die da agiert hat, oder ist Israel insge- 
samt auf dem Weg, von den Religiösen dominiert 
zu werden? Letzteres glauben viele in Europa. 

< Leute, die das glauben, benutzen alles, um Israel 
zu schwächen, egal um welches Thema es geht. 
Für mich hat die Auseinandersetzung gezeigt, wie 
getrennt Staat und Religion in Israel sind: Dass es 
in so einer religiösen Stadt wie Jerusalem, in der es 
in den letzten Jahren wöchentlich Anschläge gegen 
israelische Bürger gab und wo es große Probleme 
mit den Ansprüchen von religiösen Juden, Christen 
und Moslems gibt, überhaupt gelungen ist, eine 
Schwulendemonstration durchzusetzen —- das ist 
doch unglaublich. Die Polizei wurde verpflichtet, 
die Sicherheit der Demonstranten zu gewährleis- 
ten. Und das in dieser Stadt, die von Konflikten zer- 
rissen ist, schon zum zweiten Mal. Man kann doch 
nicht ernsthaft behaupten, dass das ein Schritt 
zurück ist - es ist ein Schritt nach vorn. 

Außerdem wird gern vergessen, dass in Tel Aviv 
jedes Jahr Hunderttausende am Gay Pride teil- 
nehmen - seit Jahren. Warum reden diese Leute 
eigentlich nicht über Russland? Dort gibt es nicht 
nur keinen Gay Pride, jedes Treffen von Schwulen 
wird kriminalisiert. Es gibt viele Länder, über die zu 
sprechen wäre — aber Israel? Israel ist bei Schwu- 
lenrechten ganz vorn, in einer unglaublichen Ge- 
schwindigkeit. 


>» Die Wahrnehmung in Europa ist eine andere. 
Hier stehen die meisten Schwulen auf Seiten der 
Palästinenser. 

« Das überrascht mich nicht, sie lesen die glei- 
chen Zeitungen und Bücher, sie sehen die gleichen 
Fernsehkanäle, hören die gleichen Radiosender, 
wie alle anderen auch, und die berichten alle das 
gleiche. Sie haben fürchterliche Angst, sich ihre 
eigenen Gedanken zu machen. Die meisten dieser 
Leute waren weder in Israel noch in Palästina. Sie 
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haben eine vorgefertigte Meinung und haben kein 
Interesse daran, etwas anderes wahrzunehmen. 
Offensichtlich assoziieren sie sich mit der Linken, 
und die Linke ist unglücklicherweise anti-israelisch. 
Deswegen glauben sie, um links sein zu können, 
muss man anti-israelisch sein. Anti-israelisch zu 
sein heißt aber meiner Meinung nach, antisemi- 
tisch zu sein. 

Es gibt einen großen Unterschied zwischen Europa 
und Amerika: In Amerika wird uns beigebracht, al- 
les in Frage zu stellen, uns eine eigene Meinung zu 
bilden. Die Regierung wird kritisiert, sie ist nicht die 
Autorität, der man zu einhundert Prozent vertraut. 
In Europa ist das anders: Die meisten Europäer ha- 
ben dieselben Meinungen, sie haben nicht gelernt, 
anders zu denken. Das ist der Grund für den zwei- 
ten Weltkrieg gewesen: Ganz Deutschland war 
überzeugt, dass die Juden der Feind waren und ver- 
nichtet werden müssen. Und sie waren erfolgreich. 
Heute hat sich die Auffassung transformiert, heute 
ist Israel der Feind. Das Feindbild ist also das glei- 
che, nichts hat sich geändert. 

Was die Schwulen angeht, finde ich es jedoch er- 
staunlich, wieso sie sich auf die Seite der Palästi- 
nenser stellen. Sie können nach Israel gehen und 
jeden Standpunkt vertreten, sie können die israe- 
lische Politik kritisieren, sie können Israelis als Nazis 
beschimpfen oder ihnen Apartheid vorwerfen usw. 
Sie können sagen, dass sie schwul sind, sie sind will- 
kommen. Ich würde es liebend gern sehen, wenn 
sie nach Palästina gingen, wo es viele Leute gibt, 
die sie aus verschiedenen Gründen gern umbringen 
würden: weil sie Ungläubige sind, weil sie schwul 
sind. Die europäischen Schwulen wählen die Seite 
derer, die ihnen die Kehle durchschneiden oder sie 
steinigen würden, wenn sie die Gelegenheit dazu 
bekämen. 


>» Worin sehen Sie die Gründe für diese Hal- 
tung, die die eigene Existenz, das eigene Leben 
preiszugeben bereit ist? 

«< Europäischer Antisemitismus, Antiamerika- 
nismus, Antizionismus. Könnte Europa einen besse- 
ren Feind haben als die USA? Es gab diese Umfrage, 
in der sechzig Prozent der Europäer die USA für die 
größte Bedrohung halten. 


» Darüber hinaus gibt es eine europäische 
Liebe zum Islam. In der schwulen Community 
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Michael Lucas 


gibt es eine lange Tradition des Sextourismus in 
die Maghreb-Länder. 

«< Die Männer, die in diese Länder fahren, um 
sich ficken zu lassen, profitieren davon, dass die 
Männer dort daran gehindert sind, heterosexuellen 
Sex zu haben, bevor sie verheiratet sind. Sie würden 
ihr Leben aufs Spiel setzen. Diese europäischen 
Schwulen bilden sich ein, diese Länder wären zu 
einem bestimmten Grad schwulenfreundlich, weil 
sie sich dort ficken lassen können. Wenn jemand 
damit zufrieden ist, sich wie eine Ziege benutzen zu 
lassen, finde ich das bemitleidenswert. 

Ich habe verschiedene moslemische Länder bereist, 
ich war in Ägypten, Marokko, den Vereinigten Ara- 
bischen Emiraten, Jordanien und der Türkei, und ich 
weiß worüber ich rede. Ich habe dort vor allem 
deutsche Schwule getroffen, die dort hinfahren, um 
sich ficken zu lassen. Wenn es das ist, was sie wol- 
len — ein Surrogat für Liebe und echten Sex - ist das 


okay, aber sie sollten bitte nicht erzählen, diese 
Länder seien nicht homophob. Sie merken nicht, 
wie sie verachtet werden, wenn sie die Frauenrolle 
spielen. 


>» In Ihrem Blog nehmen Sie manchmal Bezug 
auf Oriana Fallaci. 


«  Oriana Fallaci ist meine Heldin! 


» In Europa ist sie, um es vorsichtig auszudrü- 
cken, eine umstrittene Persönlichkeit, in Wirk- 
lichkeit aber Persona non grata. Allein sie zu 
übersetzen, bringt einem den Vorwurf ein, Ras- 
sist zu sein. 

« Umstritten ist sie für Idioten und Feiglinge. Sie 
war eine Kassandra, die die Europäer und die Welt 
gewarnt hat vor der Gefahr, die der Islam darstellt. 
Sie war eine Frau, die die Autorität hatte, das zu sa- 
gen, was sie gesagt hat, weil sie nicht nur durch 


EEE EEE EEE EEE | 


Der Porno-Star Michael Lucas über Europa, Israel, Amerika und die Schwulen | 93 


diese Länder gereist ist, sondern dort gelebt hat 
und diese Tyrannen interviewt hat. Sie hat sich 
selbst ein Bild gemacht, sie war eine ersten, die 
über die furchtbare Situation der Frauen in den 
islamischen Ländern etwas gesagt hat. Sie hat die 
Wahrheit ausgesprochen, sie war eine enorm mu- 
tige Frau, die sich von niemandem einschüchtern 


ließ. 


>» In Europa wird Islamkritik häufig als Rassis- 
mus denunziert. 

« Der Rassismus-Vorwurf! Das gibt es auch in 
meinem Geschäft. Mit Marcel Schlutt, der in 
Deutschland als Model und Porno-Darsteller sehr 
bekannt ist, ein intellektuell wirkender Mann, kam 
die Rede irgendwann auf Israel - und er hat ge- 
kocht, wirklich gekocht vor Hass. Er erzählte mir, er 
gehe auf Demonstrationen für die Palästinenser 
und warf Israel Rassismus gegenüber den Palästi- 
nensern vor. 

Ich bin der Meinung, der Begriff Rassismus ist an 
die Hautfarbe (»race« im Original, Anm. TK) ge- 
bunden. Es geht nicht um Religion oder Nationa- 
lität, sondern um schwarz und weiß. Meinetwegen 
kann man von Islamophobie reden. Und wissen Sie 
was? Ich bin islamophob und ich geniere mich 
nicht dafür. Ich mag den Islam nicht, ich halte ihn 
für die größte Bedrohung der Gegenwart. Wie Ori- 
ana Fallaci sagte, kann man nicht trennen zwischen 
Osama bin Laden und der Welt, die ihn hervorge- 
bracht hat, und das ist die Welt des Islam. Ich stehe 
auf der Seite von mutigen Frauen wie Wafa Sultan. 


>» Wafa Sultan, eine in den USA lebende Psy- 
chiaterin aus Syrien, hat im Februar 2006 auf Al 
Jazeera mit einem islamischen Gelehrten debat- 
tiert und die Opferhaltung des Islam kritisiert, 
die den Terrorismus legitimiert: »Wir haben 
nicht einen einzigen Juden gesehen, der sich in 
einem deutschen Restaurant in die Luft ge- 
sprengt hat. Wir haben keinen einzigen Juden 
gesehen, der eine Kirche zerstört hat. Wir haben 
keinen einzigen Juden gesehen, der protestierte, 
indem er Menschen tötete. Moslems haben drei 
Buddhastatuen zu Staub gemacht. Es gibt keinen 
Buddhisten, der eine Moschee angezündet hatte, 
einen Moslem getötet hat oder eine Botschaft 
verbrannt.« 

« Sie ist ein Vorbild, ebenso wie Ayaan Hirsi Ali. 
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Diese säkularen Frauen zeigen, dass es um den 
Islam geht, nicht um Vorurteile. Ich weiß nicht, was 
ein moderater Islam sein soll. Gläubige können 
moderat sein, aber der Islam selbst nicht. Der Koran 
gibt das nicht her, es ist ein Buch voll von Hass. Der 
Islam ist keine Religion des Friedens. 


» Bevor Sie 1997 in die USA ausgewandert sind, 
haben Sie zwei Jahre in Europa gelebt. Wie neh- 
men Sie die Unterschiede im Umgang mit Ein- 
wanderern wahr? 

«< Ich kam als jüdischer Kontingentflüchtling mit 
meinen Eltern 1995 nach Deutschland, danach 
habe ich in Frankreich gelebt. In Europa ist man 
toleranter gegenüber Schwulen, es ist einfacher 
dort. Aber es gibt das Problem mit dem Islam, wie 
es Bruce Bawer in seinem Buch While Europe slept 
beschrieben hat. 


» Bawer, einen ausgewiesenen Kritiker ame- 
rikanischer Bigotterie, zog es 1998 von New York 
nach Amsterdam, der viel gepriesenen Freizügig- 
keit wegen, und musste feststellen, dass es damit 
nicht weit her war. Er kritisiert die europäische 
Einwanderungspolitik, sie stärke den Islamismus, 
indem sie statt Integration die Getthoisierung 
fördere. Verantwortlich macht er die linken So- 
zialstaatsapologeten und multikulturalistischen 
Liberalen. 

« Es geht darum, dass Europa vor kurzer Zeit 
noch wunderbar liberal war — auch im Gegensatz 
zu den USA. Holland war ein tolerantes Land, ins- 
besondere Amsterdam war ein schwulenfreund- 
licher Ort, einer der sichersten auf der Welt. Im 
Zuge der Islamisierung wandelte sich Amsterdam 
zu einer für Schwule gefährlichen Stadt. Es gibt 
eine zunehmende Intoleranz von islamischer Seite, 
die mit der großen Zahl an moslemischen Ein- 
wanderern begründet wird. Die Linke hat mit ihrer 
Toleranz versagt und das Resultat sehen wir in 
Frankreich. Weil sie versagt hat, wird jemand wie 
Sarkozy gewählt, werden die Leute gewählt, die ihr 
in Europa Populisten nennt. 

Es hat mit dieser Erfahrung zu tun, dass ich in die 
Vereinigten Staaten gegangen bin. Ich habe ver- 
standen, dass ich niemals ein Franzose oder ein 
Deutscher sein werde, egal, ob ich perfekt fran- 
zösisch oder deutsch spreche, ob ich die beste 
Ausbildung habe und alles übernehme -— ich hätte 
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nie dazu gehört. In Amerika bin ich Amerikaner. 
Wie politisch korrekt ihr euch auch aufführt, ihr 
Europäer hasst Einwanderer, oft ohne es auszu- 
sprechen, und ihr wollt euch nicht mit ihnen ver- 
mischen (»to assimilate with them« im Original, 
Anm. TK). 

Und die Einwanderer wollen sich deshalb eben- 
falls nicht assimilieren. Ich weiß, dass solche An- 
sichten umstritten sind. Aber ich kenne die russi- 
schen Communities in Deutschland, Österreich 
und Frankreich, und sie haben nicht das Geringste 
für ihre Gastländer übrig. Es braucht ja nicht gleich 
der Patriotismus zu sein, den die russischen Ein- 
wanderer in Amerika empfinden. Schon kurz nach 
der Einwanderung gehört man dazu, man will es 
dem Land danken, das einen aufgenommen hat. 


» Amerikas Patriotismus als Patriotismus der 
Geretteten. 

« Ja. Sie sind sogar bereit für dieses Land zu 
kämpfen, sie gehen zur Armee. Die russische Com- 
munity in Deutschland lebt davon, Deutschland 
nicht zu mögen. In der türkischen Community ist 
das nicht viel anders. Sie bleiben in ihren Commu- 
nities und wollen mit Deutschen nichts zu tun ha- 
ben, wollen sich nicht assimilieren. Und warum? 
Weil die Deutschen die Einwanderer nicht bei sich 
haben wollen. Mit der Political Correctness kann 
ich mir den Arsch abwischen. Die Wirklichkeit ist: 
Die europäischen Staaten und ihre Bevölkerung 
sind zutiefst nationalistisch. Der Grund für die Tole- 
ranz gegenüber dem Islam ist eben der, dass die 
Moslems von ihren religiösen Führern davon abge- 
halten werden, sich zu integrieren. 

Heute sind die Moslems in vielen europäischen 
Staaten eine starke Minderheit, die kein Politiker, 
der gewählt werden will, ignorieren kann. Die isla- 
mischen Verbände werden gefördert, weil man sich 
Stimmen erhofft. Europa ist wirklich auf dem 
Weg, Eurabien zu werden. Das ist auch eine Gefahr 
für Amerika. Laut der jüngsten Gallup-Umfrage 
haben 26 Prozent der amerikanischen Moslems 
Verständnis für Selbstmordattentäter. In Frankreich 
sind es 56 Prozent, kommentierte eine Zeitung und 
versuchte damit, die Leser zu beruhigen. Aber bei 
einem Land von der Größe der USA bedeuten 26 
Prozent schon einige Hunderttausend Menschen. 
Es besteht also die Gefahr eines hausgemachten 
Terrorismus auch in den USA. 


» Gibt es eine Beziehung zwischen Ihren ex- 
pliziten politischen Äußerungen und Ihrer Arbeit 
als Porno-Regisseur, -Produzent und -Entertai- 
ner? 

« Das hat nichts mit meiner Arbeit zu tun, da 
könnte ich genauso gut einen Bürojob haben. Ich 
nutze aber meine Bekanntheit, ich habe Fans, wie 
andere Prominente auch, die mir zuhören, und ich 
nutze meine Einflussmöglichkeiten, die dadurch 
entstehen. Das ist alles. Ich kann meine Bekannt- 
heit nutzen, wie ich möchte. Mein Publikum ist sehr 
unpolitisch, sie denken über solche Dinge nicht 
nach. Amerikaner sind sehr friedfertig und alles 
andere als politisch. Ganz anders als die Europäer. 
Ich bekomme Mails von Fans, die schreiben: Dar- 
über habe ich noch nie nachgedacht, aber du hast 
recht. Es ist also durchaus sinnvoll. Ich empfehle 
Leuten Bücher, ich vertrete meine Meinung in mei- 
ner wöchentlichen Kolumne des New York Blade 
Magazine und bin überrascht, wie viele Mails ich 
bekomme. Blade hat solche Themen nie aufgegrif- 
fen, aber ich habe so einen Weg, direkt mit den 
amerikanischen Schwulen in Kontakt zu kommen, 
um ihnen zu erklären, was die Moslems wollen und 
wie sie die Schwulen in ihren Ländern verfolgen. 
Das wollen sie nämlich mit allen Schwulen überall 
auf der Welt tun. 


>» Viele schwule Flüchtlinge aus diesen Län- 
dern, die in Europa gelandet sind, wollen weiter 
in die USA, weil sie sich hier nicht sicher fühlen. 
Es gibt auch kaum Unterstützung aus der schwu- 
len Community für sie. 

« Das repräsentiert doch genau die Haltung der 
Deutschen und Europäer gegenüber diesen Flücht- 
lingen. Die Schwulen sind eben keine Ausnahme. 
Es zeigt, wie sie wirklich über die Menschen den- 
ken, die vor dem Islam fliehen - sie sind ihnen egal. 
Diese Flüchtlinge werden ja auch in Europa ver- 
folgt und ausgegrenzt. Deswegen kommen Leute 
wie Ayaan Hirsi Ali nach Amerika, hier gibt es noch 
einen Rechtsstaat, der sie schützen kann. Europa ist 
außer Kontrolle, Europa kapituliert vor dem Macht- 
anspruch des Islams. © 


Das Interview wurde Anfang Juli 2007 telefonisch geführt 
und erschien in einer gekürzten Version in der Jungle World 
Nr. 28/07. 
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Sendungen mit der Maus. YouPorn 
und die visuelle Distribution von Fleisch 
und Fetisch 


Seit der Erfindung einer virtuellen Suchmaschine 
namens YouPorn bleiben mensch die Umwege in 
einschlägige Kinos und Videotheken erspart. Die 
Suchmaschine hat sich der Darstellung und Ver- 
breitung zeitgemäßer Hardcore-Pornographie an- 
genommen. Dass »Dul es sein könntest, der/die 
die schlecht blondierte Nachbarin auf den Nach- 
hauseweg überraschst, ist eine Vorstellung, die ins- 
besondere die Amateurpornos auf YouPorn sug- 
gerieren.' Die dilettantische Kameraführung und 
die Tennissocken der Darsteller unterstreichen die 
Identifikationsebene nur, die bereits im Titel der 
Suchmaschine anklingt: You = Porn = Everybody. 
Anders als verwandte Filmsorten wie erotische 
Filme, Sex-and-Crime-Filme, Sexploitation Movies 
und Fake-Pornos verspricht der YouPorn-Clip sei- 
nen Konsumentinnen alles zu zeigen und das auch 
noch sofort. Die Sexualpraktiken sind dabei ebenso 
wählbar wie beliebig oft abrufbar. Qua Hinter- 
einandersehen kann die YouPorn-Userln sich ihre 
eigene Nummern-Revue aus Greatest Hits »bas- 
teln«. 

Vor dem Hintergrund des Versprechens, nicht we- 
niger als alles zu zeigen, reiht sich YouPorn in den 
Kanon jener Maschinen ein, die den Orgasmus als 
Automatismus versprechen. In medientechnologi- 
scher Hinsicht funktioniert die Suchmaschine wie 
eine Prothese, die der BetrachterIn die fehlende 
Lust auf visuellem Wege zuführt. Ein Clip mit dem 
Namen »Sybian« ist für diese Vorstellung beson- 
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ders bezeichnend. Unter Zuhilfenahme des Sex- 
spielzeugs »Sybian« besorgen sich die Darstellerin- 
nen des gleichnamigen Clips die erwünschte Er- 
regung. Dieses besteht aus zwei an einer Sitzbank 
befestigten Dildos, die durch Stromzufuhr in Gang 
gesetzt werden. Während die beiden jungen Frauen 
sich durch die Maschine vergnügen, nehmen drei 
couch potatoes? aus sicherer Distanz an ihrem Ver- 
gnügen teil. Die o(h)rgasmatischen? Schreie bei der 
Mensch-Maschine-Paarung finden ihr zureichendes 
Korrelat im Lachen der Frauen und der Männer. 
Während sie sich küssen und umarmen, versichern 
die beiden Mädchen den männlichen Betrachtern 
zugleich ihre Heterosexualität.* 


Maschinen sind in YouPorn zahlreich vertreten. 
Ähnliche Ausgeburten einer eskalierten Ingenieurs- 
phantasie erhält mensch in Antwort auf die Such- 
begriffe rubber sex und dildo fuck. »Entrace only 
over eighteen« teilt mir die ansonsten doch sehr 
auskunftsfreudige Suchmaschine YouPorn mit. Er- 
staunlich ist das vor allem deshalb, weil mir bisher 
noch keine Darstellung untergekommen ist, die 
YouPorn zu ungewöhnlich gewesen wäre. Dort, 
wo Sex zur potentiellen Bedrohung einer zwei- 
geschlechtlichen Ordnung werden kann, verlangt 
indes auch das Medium, das dieser Tage für die 
pornographische Neuordnung der abendländischen 
Liebeskunst sorgt, die Altersangabe. 

Obwohl selbst der letzte unbekannte »Perverse« 
seine geheimsten Leidenschaften in ausführlicher 
Erörterung und endloser Detailanhäufung dem 
Talkmaster seines Vertrauens längst gebeichtet hat, 
gibt es anscheinend doch noch sexuelle Tabus. 
Was die Bebilderung meines Such-Wunsches be- 
trifft, geizt die ansonsten doch sehr auskunftsbe- 
reite Suchmaschine erstmals mit Antworten. Unter 
den zwei (!) Darstellungen findet sich ein Werbe- 
Clip für einen Gummi-Laden, bei dem mensch ein 
Sklavenpärchen in Gummimontur bei einer von 
Techno-Beats untermalten Fellatio beobachten 
kann; ein anderer Clip präsentiert die Tortur eines 
auf seinen Anus reduzierten männlichen Sklaven, 
dessen Domina denselben qua Einführung eines 
Spekulums und eines Dildos ausweitet. 

Im Vergleich dazu wirken die Clips, die ich auf die 
Stichworte gangbang und orgi erhalte, erstaunlich 
konventionell. Suck, lick, fuck: Rein, raus in End- 
losschleife und in Mehrfachbesetzung - das ist 
der Ablauf an Handlungen, der den Clips unter den 
obigen Rubriken folgt. Die gezeigten Körper wir- 
ken beliebig oft austausch- und kombinierbar und 
scheinen nach einem einfachen Reiz-Reaktions- 
schema zu »kommen«. Dies gilt insbesondere auch 
für die Darstellungen im gangbang-Clip. Eine Frau 
kriecht darin auf Befehl zu einem der zehn in einer 
Reihe aufgestellten Männer hin, kniet vor diesem 
nieder und stimuliert ihn so lange bis er den er- 
wünschten money shot abliefert. Der Clip endet 
mit Blick auf das Gesicht der Frau. Dieses ist am 
Ende so sehr mit Sperma verklebt, dass sie den 
finalen Blick gar nicht erst erwidern kann. Das 
Nicht-Mehr-Sehen der Darstellerin ist der Preis 
für die Enthüllung des verbotenen Bildes, in dem 


Gewalt und Sex miteinander verknüpft sind. Der 
Mann sagt Hül, die Frau nicht einmal mehr Hott! 
Wenn sie in Hundehaltung niederkniet, hat sich die 
Frage nach ihrer Lust anscheinend schon erübrigt. 
Selbst der gut gemeinte Versuch einer Blondine, 
ihrem »Kameramann einen zu blasen« endet mit 
einer unlustigen Einstellung: Nach getaner Arbeit 
sieht mensch einen money shot auf bierbäuchigem 
Untergrund. Was dann passiert, hat Elfriede Jelinek 
in ihrem Anti-Porno Lust bereits im Jahr 1989 
vorweggenommen: »Der Vater hat einen Haufen 
Sperma abgeladen, die Frau soll alles ordentlich 
wegputzen. Was sie nicht aufleckt, muß sie aufwi- 
schen gehn.« Die YouPorn-Clips wirken insbeson- 
dere dort wie der Auszug aus einem Unlustregister, 
wo nicht einmal mehr ein sarkastischer Blick das 
schallende Gelächter einer Elfriede Jelinek evozie- 
ren kann. 


Stellungskrieg. Rape-Revenge, der Horrorfilm 
und der postpornographische Blick 


Eine kleine Reise in die rhizomatischen Verzwei- 
gungen von YouPorn zeigt aufs Deutlichste, dass 
es nichts mehr gibt, was im Reich der repräsentier- 
ten Sexualität nicht vorstellbar wäre. An sich ist das 
allein noch nicht problematisch. Im Gegensatz zu 
anderen Rauschmitteln ist Porno selbst dann, wenn 
er in exzessiven Dosen genossen wird, für beiderlei 
Geschlechter völlig unbedenklich, und das Problem 
der darin reproduzierten Geschlechterstereotypen 
lässt sich durch phantasiebegabtere Bilder schnell 
lösen. Gefragt wird, wenn von Pornographie die 
Rede ist, freilich nie danach, wie viele Opfer das in 
Romanzen und Liebesfilmen verklärte Zweisam- 
keitsideal nach sich gezogen haben mag und auch 
von den Leiden, die sexuell überhöhte Eigentums- 
und Verfügungsverhältnisse in die Welt gebracht 
haben, war noch nicht die Rede. Die Tode, die ein 
ausschweifender Sexualhedonismus herbeigeführt 
hat, sind zu denen im Gefolge einer monogam- 
heterosexuellen Ehe zahlenmäßig eher gering. Ex- 
zess, Nacktheit, Polyamourösität® und Zügellosig- 
keit sind am Porno nicht das Problem. Das Problem 
ist vielmehr, dass er aufgehört hat anzumachen. 

Nicht anders als andere Waren ist auch der Porno 
ein unter kapitalistischen Bedingungen produzier- 
tes Produkt, das seinen Reiz daraus bezieht, nicht zu 
zeigen, dass hart an ihm gearbeitet wurde. Porno 
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indes ist reine Arbeit am money shot. Damit es die 
Sterntaler regnet, die nach Dienstschluss im Schoß 
der Darsteller landen, müssen diese monetären 
Motivationen stets off scene bleiben. Lust und Be- 
gehren sollen so echt wie möglich wirken. Der Pro- 
duktionsprozess des Begehrens darf infolgedessen 
nicht zum filmischen Thema werden. Erst am Ende 
des Films erweisen sich die Zeichen der Lust als 
das, was sie tatsächlich sind: bare Münzen.® 


Die These, dass sich der Porno zunehmend selbst zu 
dekonstruieren beginnt, hat der Filmtheoretiker 
Georg Seeßlen anlässlich des Erscheinens von Fil- 
men wie Catherine Breillats Romance, Virginie Des- 
pentes Baise-moi und dem Film Irreversible des 
Frankokanadiers Gaspar No& aufgestellt. In diesen 
Filmen tritt das Dilemma des Pornographischen zu- 
tage. Es ist ein besonders kalter Blick, den die Re- 
gisseurinnen des postpornographischen Kinos aufs 
nackte Fleisch werfen: Wenn die Naheinstellung 
von Genitalien und Gesicht nichts anderes als 
Befremden auslöst, erregt das sexuelle Bild nicht 
länger. Vielmehr beginnt dieses dann in selbstrefe- 
rentieller Absicht Fragen zu stellen. Es wird zuneh- 
mend unklar, ob das sexuelle Bild »von unserem 
Überdruß oder von unserm Mangel, von der Un- 
erschöpfbarkeit des Begehrens oder der Erbärm- 
lichkeit der emotionalen und körperlichen Praxis 
Zeugnis ablegt« (Seeßlen: 408). 

Im postpornographischen Kino soll das Publikum 
nicht mehr erregt oder stimuliert werden. Sex ist 
nicht länger Anlass für Rausch, Transgression oder 
Extase, sondern vielmehr eine Reaktion auf die 
emotionalen und libidinösen Herabsetzungen der 
filmischen Darstellerinnen. Die gezeigten sexuellen 
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Akte sind stets in ein Soziales eingebettet, das zum 
eigentlichen Auslöser von Schock und Verstörung 
wird. In Romance ist es die Zurückweisung durch 
den narzisstisch verblendeten Freund der Protago- 
nistin, die sie in die Arme von Fesselungsfestischis- 
ten und zu exzessiven Akten in Stiegenhäusern 
treibt. In Baise-Moi geht der Vergewaltigung zweier 
Frauen und der darauf folgenden revenge die Be- 
vormundung durch Brüder und Freier voraus und in 
Irreversible ist es der koksgeschädigte Freund des 
Opfers, der dieses noch vor ihrer Vergewaltigung in 
einer U-Bahnunterführung verbal herabsetzt und 
in sexueller Hinsicht verachtet. Der Sex geschieht 
dabei nicht etwa im Dienste der Realisation eines 
wie auch immer gearteten Begehrens oder im 
Hinblick auf eine kommende Befreiung; vielmehr 
ist dieser das letzte Mittel, über das die vergewal- 
tigten, gedemütigten und sozial deklassierten Hel- 
dinnen von Baise-moi und Romance verfügen. Sie 
haben nichts mehr als ihren Körper und setzten 
diesen deshalb auch gezielt ein. 

Dass nicht eigentlich der Sex das Thema dieser Fil- 
me ist, sondern vielmehr die Gewalt, die mit sexu- 
ellen Aspekten gepaart ist, wurde in allen drei Re- 
zeptionsgeschichten ausgeblendet. Sieht mensch 
sich Romance, Baise-moi und Irreversible mit Rück- 
griff auf historische Filmvorlagen an, wird deutlich, 
dass diese nicht etwa auf das Genre des pornogra- 
phischen Films rekurrieren, sondern vielmehr auf 
das mit dem Horrorfilm in enger Verbindung ste- 
hende rape revenge movie. 


Auge um Auge, Zahn und Zahn- das ist das drama- 
turgische Grundschema im rape revenge movie. 
I spit on your grave (USA 1978) ist einer der ersten 
Streifen, der die Vergewaltigung einer Frau mit an- 
schließender Rache an den Vergewaltigern paart. 
Eine junge Frau wird während ihres Urlaubs in wil- 
der Natur von vier Männern brutal vergewaltigt. Im 
Anschluss daran rächt sie sich, indem sie die an ihr 
verübte Gewalt systematisch an den Körpern der 
Vergewaltiger spiegelt. Das Motiv der rohen, unge- 
hobelten Dorfbevölkerung, die sich in sexueller 
Hinsicht über Frauen hermacht, findet sich bereits 
in Sam Penckinpahs Straw Dogs (USA 1971): Die 
junge urbane Amy Sumner (Susan George) wird 
von einer Horde Männer eines kleinen englischen 
Dorfes vergewaltigt, während ihr Freund, ein ratio- 
nalitätsgläubiger Mathematiker (Dustin Hoffman), 
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I spit on your grave (USA 1978) 


sich auf der Jagd befindet. Die Ambivalenz, die in 
der Vergewaltigungsszene steckt — für einen kurzen 
Moment ist es nicht mehr klar, ob die vergewaltigte 
Frau »mitspielt«, um schneller freizukommen oder 
aber das Geschehen tatsächlich genießt — ist be- 
zeichnend für den weiteren Verlauf des Films: 
Als die marodierende Horde betrunkener Dorfbe- 
wohner im zweiten Teil des Films in das Haus des 
Paares einfällt, kooperiert Amy mit einem ihrer Ver- 
gewaltiger. Kurz schenkt sie ihm Vertrauen und 
überlegt ob sie ihn ins Haus lassen soll.® 


Das Brüchigwerden der pornographischen Darstel- 
lung beginnt dort, wo diese mit Gewaltaspekten 
verknüpft ist. Straw Dogs und I spit ... beweisen, 
dass diese Entwicklung bereits in den 1970ern 
anfängt. Baise-moi und Irreversible stehen in der 
filmischen Tradition der rape revenge movies und 
sind folglich dem Horror näher als der Pornogra- 
phie, die sich parallel dazu zu einem eigenständigen 
Genre herausmausert. Die Kombination des rape 
revenge movies mit pornographischen Darstellun- 
gen ist nicht nur aufschlussreich für das, was heute 
Horror heißt, sondern auch ein subtiler Rekurs auf 
und eine implizite Kritik an den Konventionen des 
Pornofilms. In Baise-moi bemerkt eine der beiden 
Hauptdarstellerinnen gleich zu Beginn, dass Pornos 
sie schon lange nicht mehr anmachen. Dem Ende 
des Pornos folgt die Pornographisierung des eige- 
nen Lebens. Im revenge-Teil findet ein von den bei- 
den Hauptdarstellerinnen inszenierter Lebens-Porn 
statt, der mit dem Tod der einen und der polizei- 
lichen Festnahme der anderen schließt. Im Gegen- 
satz zum Pornofilm besteht die Lust am Realporno 
nicht im vollzogenen Akt, sondern im fortwähren- 
den coitus interruptus: Die beiden jungen Frauen 
setzen ihren Körper zur Erregung der künftigen Op- 
fer ein. Was folgt ist nicht der Vollzug eines Aktes, 
sondern vielmehr Mord und Totschlag. Die schie- 
ßRende Waffe wird zum veritablen Ersatz für den 
cum shot. Die revenge ist die Antwort auf die 
männliche Dominanzphantasie im herkömmlichen 
Hetero-Porno, der vom Horror gar nicht so sehr 
verschieden ist. 


Die RegisseurInnen von Baise-moi und Romance 
beanspruchen, die aussagekräftigeren Bilder für das 
zu haben, was heute Porno heißt. Zwar liefert der 
rape revenge film durchaus plausible Antworten 
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auf die Frage, wie Sex nach dem Hardcorefilm 
überhaupt noch dargestellt werden kann. Während 
die Übersetzung des Pornographischen ins Horror- 
Genre gelingt, fehlt es dennoch an Filmen und 
Genres, die das Sexuelle ins Pornographische trans- 


formieren können. 


Jene Filme, die Sex zeigen und dabei nicht zwangs- 
läufig zum Realhorror zu werden, führen bisweilen 
noch eine außerordentlich marginalisierte Existenz 
am Rande des Mainstreams. Zu sehen sind darin 
männliche, weibliche, transgender und andere Kör- 
per, die einander Lust bereiten, sich berühren und 
zeitweilig auch ineinander eindringen. Sie wissen 
um das gewalttätige Potential, das im Sexuellen 
schlummert, schaffen es aber dennoch, Bilder von 
Lust und Begehren glaubwürdig zu transportieren. 


Filmographie 


Straw Dogs (USA 1971, R: Sam Peckinpah) 
Deep Throat (USA 1972, R: Gerard 
Damiano) 

I Spit on your Grave (USA 1978, R: Meir 
Zarchi) 

Romance (F 1999, R: Catherine Breillat) 
Baise-moi (F 2000, R: Virginie Despentes) 
Intimacy (D 2001, R: Patrice Chereau) 
Irreversible (F 2002, R: Gaspar No) 

9 Songs (UK 2004, R: Michael Winter- 
bottom) 

Ken Park (USA 2005, R: Larry Clark) 
Thanx to www.youporn.com 


Anmerkungen 


ı Der Anschein von Authentizität ist 
nicht etwa der Natürlichkeit des Ge- 
schehens zu verdanken, sondern Produkt 
eines spezifischen Umgangs mit Schnitt 
und Kamera im pornographischen Film. 
Während genitale und andere Ermü- 
dungserscheinungen dem Schnitt zum 
Opfer fallen, suggeriert die Kamera ein 
ausschließlich ethnographisches Inter- 
esse. Sie gibt vor, nur zu beobachten, 
präsentiert hinter diesem Vorwand indes 
»Wahrheiten phantastischer Natur« 
(Williams: 106). Der Realitätseffekt ist 
ein Nebenprodukt des Zeigeprozesses 
selbst. Er tritt umso deutlicher zutage, 
je amateurhafter und damit auch natura- 
lisierter das zu Zeigende erscheint. 

2 Dort wo der Porno ein Film im Film 
ist, ist das Publikum selbst in diesen Film 
integriert und wird darin auch gezeigt. 
In »Sybian« handelt es sich dabei jedoch 
nicht um ein altersmäßig gemischtes 
und sexuell aufgeschlossenes Publikum, 
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Die Gewissheit, dass es ein kritisch-revolutionäres 
Potential im Umgang mit Körpern und Lüsten ge- 
ben kann, bewies unter anderem das Filmscreening 
beim Berliner Post-Porn-Symposion im letzten 
Jahr. Ein ganz besonders pornographischer Film, in 


dem viele Geschlechter und viele Sexpraktiken 


sondern vielmehr um einen libidinös 
verarmten Männerverbund. Zu sehen 
sind mittelalte Individuen, denen das 
Stigma des sexuellen »Modernisierungs- 
verlierers« anhaftet. Sie beobachten zwei 
junge Frauen beim gleichgeschlecht- 
lichen Sex. 

3 Da die Lust von Frauen im Pornofilm 
weniger dargestellt, denn vielmehr 
hörbar gemacht wird, betrachtet Beatriz 
Preciado den durch Stöhnen simulierten 
Ohrgasmus als Pendant zum männlich 
dominierten money shot. 

4 In altbewährter Manier des exploita- 
tion movie wird Sex zwischen Frauen hier 
benutzt, um die Erregung männlicher 
Zuseher hervorzurufen. Zwei dauerge- 
wellte Teenies in Blond und Braun ver- 
breiten nicht gerade den Flair des Lesbi- 
schen; wenn auch dies kein lesbischer 
Sex ist, stellt sich dennoch die Frage, 
was es sonst ist. 

5 Problematisch am Porno sind nicht 
etwa die objektivierenden Darstellungen, 
die in gelungenen SM-Filmen durchaus 
als lustvolle Akte erscheinen können. 
Dass auch polyamouröse Mehrfachbe- 
teiligung großen Spaß machen können, 
zeigt beispielsweise die Endeinstellung 
von Larry Clarks Ken Park (USA 2005). 
Im Vergleich zum Missbrauchsverhalten 
ihrer Eltern ist die menage ä trois drei 
mittelamerikanischer Teenager eine ge- 
lungene Realisierung von Wunsch, 
Rausch und Begehren. 

6 Für die DarstellerInnen selbst liegt 

die Lust am Porno nur bedingt in der 
Darstellung selbst. Erst nach gelungener 
Inszenierungen der kleinen Tode können 
die Konten behoben werden. Nach Aus- 
kunft der kanadischen Autorin Nelly 
Arcan sind die Summen, die dabei im 


Platz hatten, war jedoch bereits 1994 zu sehen. 
In Monika Treuts Lets talk about sex gibt es eine 
Szene, in der eine Lesbe und eine bisexuelle Frau ei- 
nen heterosexuellen Mann verführen, der anschlie- 
end mit einem Dildo penetriert wird. Dass Frauen 
Männer mit einem strap on ficken, ist in Porno und 
Mainstream immer noch eine Seltenheit. Den Blick 
des Mannes beim Anblick des Dildos der lesbischen 
Frau würde ich gerne öfters sehen - egal ob in Film, 
Fernsehen oder Pornokino. © 


Spiel sind, hoch genug, um das Unbe- 
hagen am Set aufzuwiegeln. In Arcans 
Roman Hure benennt die Ich-Erzählerin 
die Motivation dafür sich zu prostituie- 
ren: Während der Fellatio mit dem 

Freier denkt sie an die Gegenleistungen, 
die sie sich after work gönnen wird. Sie 
spricht damit erstmals etwas aus, was 
durchaus ein weibliches Äquivalent zum 
money shot sein könnte: Geld, ausgege- 
ben, off scene (vgl. Arcan). 

7 In Straw Dogs gibt es eine finale Allianz 
zwischen einem tatsächlichen Verge- 
waltiger und dem Freund des Vergewal- 
tigungsopfers, und auch in /rreversible 
sind es zwei Männer, die am Ende mit 
ihrem Leben davonkommen. Nicht die 
Rede ist indes von den vergewaltigten 
Frauen, die schwer verletzt und/oder 
allein zurückbleiben. Die lethale Monica 
Bellucci taucht während der durch ihren 
Freund initiierten revenge nicht mehr 
auf der Bildfläche auf, Amy Summer wird 
am Schluss von Straw Dogs in der finste- 
ren Provinz zurückgelassen, während ihr 
Mann mit einem Vergewaltiger auf dem 
Beifahrersitz das Dorf verlässt. 
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Man stelle sich folgende Szenerie vor: Samstag- 
nacht. Ein leerstehendes Lagerhaus, irgendwo im 
Zentrum von Detroit. Frauen in Hotpants schlen- 
dern vorüber, während die Männer auf aufgemotz- 
ten SUVs herumtollen, aus denen gigantische Bass- 
wellen dröhnen. Auf dem Parkplatz überbieten sich 
einige Tänzer — die Jitters — mit ausgefallenen Tanz- 
schritten. Es ist eine ganz normale Ghettotech- 
Party, wie sie an jedem Wochenende in ganz De- 
troit stattfinden. Doch die Party beginnt schon vor 
dem Club. Es wird getrunken und getanzt, Männer 
wie Frauen machen anzügliche Bemerkungen. Den- 
noch herrscht eine entspannte Stimmung. Und 
dies ist nur ein müder Auftakt zu dem, was sich in 
den nächsten Stunden im Club abspielen wird. Die 
Musik, die diese Mischung aus Stripshow, Tanzwett- 
bewerb und Heavy-Petting-Orgie unaufhaltsam 
antreibt, lässt sich nur schwer unter einem Begriff 
zusammenfassen, da sich Schreibweisen und Defi- 
nitionen nicht nur nach lokalen, sondern vor allem 
musikhistorischen Gesichtspunkten ausrichten. Ob 


Ghettotech, Electrofunk oder Detroit Bass — was 
alle Spielarten eint, ist die bedingungslose Hingabe 
an das Hinterteil, den Arsch. Kurz: the booty. 


drop the bass 


Musikalisch lässt sich Ghettotech als hyperaktive 
Fortführung des Miami-Bass-Sound beschreiben, 
der sich Ende der ı980er-Jahre als ernstzuneh- 
mende Konkurrenz zu Chicago House und der zicki- 
geren Variante aus New York etablierte. Neben 
P-Funk, Prince und frühen HipHop-Tracks, zählen 
vor allem KRAFTWERK zu den wichtigsten Einflüs- 
sen des Miami Bass. Die Melodie ihres Trans Europa 
Express wird in den Stücken von MAGGOTRON bis 
MC ADE immer wieder zitiert und zieht sich wie ein 
musikalischer Brückenkopf zwischen afroamerika- 
nischer Tanzmusik und europäischem New Wave 
durch einen Großteil der Veröffentlichungen des 
Genres. Produzenten wie Luther »Luke Skyywalker« 
Campbell und James McCauley verstärken die 
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Bassfrequenzen und 808-Beats; die ganze Wucht 
des Sounds kommt auf gigantischen Soundsystems 
in Clubs, Parks und aufgemotzten Autos zur Gel- 
tung. Während Miami Bass noch deutlich unter 
popmusikalischen Vorzeichen funktioniert, ist das 
Subgenre Car Audio Bass reiner Klangfetischismus. 
Stücke von L'TRIMM, BASS MEKANIK und BASS 
PATROL setzen sich teilweise nur noch aus harten 
909-Beats und subsonischen Bassfrequenzen zu- 
sammen. Aber auch der kommerzielle Partysound 
wird von tiefen Frequenzen bestimmt: Das Ab- 
spielen von MAGGOTRONs Welcome To The Planet 
Of The Bass oder Just Give The D/ A Break von 
DYNAMIX II auf heimischen Stereoanlagen oder 
herkömmlichen Autoradios hat sich mittlerweile 
erübrigt. Der Wirkungsbereich der Musik verlagert 
sich ausschließlich auf die Clubs und Blockpartys. 
In seiner reduzierten Funktionalität Chicago House 
nicht unähnlich, versteht sich Miami Bass explizit 
als Clubmusik und bezieht sexuell aufgeladene 
Metaphern in die Tracks ein. Doch während Chi- 
cago House mit seinem Konzept der körperlichen 
Selbstbefreiung (Release Yourself, Jack Your Body) in 
der homosexuellen Subkultur verankert ist, reflek- 
tiert Miami Bass mit seinen Anzüglichkeiten den 
urbanen Slang einer heterosexuellen Hörerschaft. 
Neben Jj FAD und L’TRIMM hat Miami Bass zwar 
eine Handvoll lupenreiner Girlgroups vorzuweisen, 
ansonsten beschränkt sich die Szene jedoch auf 
männliche Produzenten und DJs. Als Aushänge- 
schild des Miami Bass gilt vor allem die 2 LIVE 
CREW, deren Songs wegen explizit pornographi- 
scher Inhalte gleich reihenweise auf dem Index 
gelandet sind. So rückt Miami Bass kurzfristig in 
den Fokus der Musikmedien. Das Album As Nasty 
As They Wanna Be (1989) wird zum Klassiker des 
Genres, die Single Me So Horny zum Hit. In Detroit 
trifft der Partysound aus dem sonnigen Kalifornien 
auf eine Generation afroamerikanischer Jugend- 
licher, die sich steigernder Arbeitslosigkeit und ka- 
tastrophalen Lebensverhältnissen ausgesetzt sieht. 


scrub da ground 


Zwischen 1950 und 1980 verliert Detroit fast eine 
halbe Million Einwohner an die Außenbezirke Ma- 
comb, Oakland und Wayne, wo der suburbane 
Wohnungsbau einen Boom erlebt, während 1985 
auch das letzte Kaufhaus in der Innenstadt schließt. 
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Zurück bleiben leerstehende Hochhäuser und ver- 
lassene Straßenzüge, die fast ausschließlich von 
Afroamerikanern bewohnt werden, die unter der 
Armutsgrenze leben.' Die Produzenten aus Detroit, 
mit dem noch jungen Genre Techno ebenso ver- 
traut wie mit Breakbeat und Electro, beginnen den 
energetischen Partysound aus Miami den eigenen 
Verhältnissen anzupassen. Die schwierigen Lebens- 
verhältnisse und die von Detroit-Ansässigen ger- 
ne besungene »No nonsense«-Attitüde der Stadt 
drückt sich in einer neuartigen Spielart von Booty 
Music aus, die allein den maximalen Effekt kennt: 
Break- und Housebeats in halsbrecherischer Ge- 
schwindigkeit oberhalb der 150 bpm, versetzt mit 
Funk- und Rap-Samples, sowie ein ästhetisches 
Konzept, das sich explizit pornographischer Motive 
bedient, kennzeichnen Detroit Bass. Auf Platten- 
covern prangen Screenshots aus Pornofilmen, be- 
kannte DJs posieren neben dürftig bekleideten Mo- 
dels auf monströsen Autos. Ghettotech steigert die 
schlüpfrige Verspieltheit des Miami Bass ins Un- 
missverständliche. Die pornographischen Zeichen 
dienen nicht nur als aufreizende Folie, sondern sind 
Ausdruck eines Bedürfnisses nach konsequenter 
Unmittelbarkeit. Ghettotech kommt schnell zum 
Punkt, indem er auf die unmissverständliche Les- 
barkeit der Zeichen verweist. Die Tracks von Pro- 
duzenten wie DJ Assault, DJ Godfather und Di’jital 
finden ihre Verbreitung nicht nur durch Mix-Tapes, 
Clubs und das Radio, sondern vor allem über Strip- 
Clubs, in denen Ghettotech als Begleitmusik der 
Performance läuft. Der offensive Umgang mit Sex 
ist also von Beginn in die Bedeutungsebene von 
Ghettotech eingeschrieben. Auch musikalisch wer- 
den keine Kompromisse eingegangen. Auf seiner 
stilbildenden CD-Reihe Straight Up Detroit Shit 
mixt sich DJ Assault durch 99 Bass-Tracks, deren 
durchschnittliche Spieldauer selten 60 Sekunden 
überschreiten. Das Resultat ist eine fast schon ex- 
pressionistische Soundcollage, in der Tracks bis zur 
Unkenntlichkeit dekonstruiert werden. Aber auch 
sonst macht Ghettotech keine Zugeständnisse an 
jegliche kommerzielle Verträglichkeiten. Auf präg- 
nante Hooks oder ausgefeilte Beats wird weit- 
gehend verzichtet, die Raps und Scratches sind ei- 
nigermafsen holprig. Ghettotech setzt konsequent 
auf größtmögliche Simplifizierung, was jedoch 
nicht bedeutet, dass die Virtuosität im Umgang 
mit Basslines und Breaks verloren geht. Ganz im 
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DJ) Assault 


Gegenteil: Ghettotech ist Funk in seiner unmittel- 
barsten Form und der Schule eines James Brown 
(Shake your money maker!, auf Sex Machine, 1971) 
erstaunlich nahe. Anders als die intellektualisierte 
Schule des Detroit Techno, verzichtet Ghettotech 
auf Endzeit-Mystik und militante Vermummungs- 
taktiken. Die Konzeptkunst eines Jeff Mills ist dem 
Ghettotech ebenso fremd wie der Technikfetischis- 
mus jüngerer Techno-Produzenten. Auch die Ableh- 
nung kommerzieller Verwertungsstrategien, wie sie 
von den alten Helden aus dem Umfeld des UNDER- 
GROUND RESISTANCE-Labels immer noch rührend 
vorgelebt wird, ist für die Produzenten und DJs 
des Ghettotech kein Thema. Stattdessen wird sich 
hemmungslos im Fundus der zeitgenössischen Pop- 
kultur bedient, Vermarktungsstrategien des Main- 
streams adaptiert und mit einer Ästhetik fusio- 
niert, die eben nur ein Ziel im Sinn hat: Partykultur 
bis in die letzte Konsequenz. 

Dass Sex ein wichtiger Bestandteil jeder guten 
Party (und der Stunden danach) ist, kann als Leit- 
motiv des Ghettotech verstanden werden. Dabei 
geht es jedoch nicht um erotisches Begehren oder 


amouröse Andeutungen, sondern um die handfeste 
Ausformulierung der eigenen Geilheit. Dass diese 
vor allem männlicher Natur ist, lässt sich zwar mit 
der fehlenden Präsenz von weiblichen Produzenten 
und DJs erklären, hat aber im Grunde nichts mit 
dem eigentlichen Inhalt von Ghettotech zu tun. 
Trotz aller Ausrichtung auf männliche Sexphanta- 
sien, sind es insbesondere Frauen, die auf Ghetto- 
tech-Partys ausgelassen feiern und sich gehen las- 
sen. Dieses wird besonders deutlich, wenn man 
sich eines der offensichtlich heimlich aufgenom- 
menen Videos auf YouTube ansieht, die das übliche 
Treiben auf einer Ghettotech-Party zeigen.? Dieses 
Phänomen teilt Ghettotech mit dem Slack Reggae, 
einem Subgenre der Reggae-Geschichte. Auch hier 
sind es zumeist Frauen, die sich für die MCs begeis- 
tern, die die Vorzüge ihrer Geschlechtsorgane in 
Songs wie Cockie Cooler und Ride Mama Fanny 
besingen.? Während die Männer im Slack Reggae 
zumeist im Hintergrund bleiben, geschieht die Sti- 
mulierung auf der Tanzfläche einer Ghettotech- 
Party in beidseitigem Einverständnis. Gegenseitiges 
Anfassen und Animieren ist dabei durchaus er- 
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YouTube-Video zu DJ Assaults Belle Isle Tech 


wünscht. Männer und Frauen begeben sich in ein 
klar definiertes Rollenspiel, in dem sich beide Sei- 
ten sowohl dominant als auch passiv-voyeuristisch 
verhalten können. Neben den aus zahllosen Rap- 
Videos bekannten Strip- und Lapdance-Einlagen 
der Frauen, sind auch Männer zu sehen, die sich auf 
den Hintern klatschen lassen und unter Anfeuerun- 
gen der umstehenden Partygäste teilweise absurde 
Kopulationsbewegungen auf dem Tanzboden voll- 
führen. Angeheizt von der Musik wirken die Be- 
wegungen auf der Tanzfläche wie ein sehr fort- 
geschrittenes Vorspiel, der tatsächliche Sex findet 
jedoch abseits statt. Es scheint also ein Einver- 
ständnis aller Beteiligten darüber zu geben, was auf 
der Tanzfläche erlaubt ist und welche Grenzen ein- 
zuhalten sind. 


drop dem panties 


An dieser Stelle sollte noch einmal betont werden, 
dass es sich bei Ghettotech um eine primär afro- 
amerikanische Angelegenheit handelt, die musik- 
und kulturhistorische Phänomene in sich vereint 
und zuspitzt. Der selbstbewusste Umgang und die 
unverstellte Darstellung von sexuell konnotierter 
Körperlichkeit findet sich in allen Spielarten afro- 
amerikanischer Musik: von Billie Holidays erotisch 
aufgeladener Performance über die Gestaltung der 
Plattencover der OHIO PLAYERS bis hin zu James 
Browns Sex Machine und Marvin Gayes Let’s Get 
It On. Diese Unverkrampftheit im Umgang mit Sex 
und das Bewusstsein um den humoristischen Ge- 
halt der Anspielungen wird im Ghettotech aufge- 
griffen und drastisch überhöht. Vor diesem Hinter- 
grund ist DJ Godfathers Big O’Booty nichts anderes 
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als die zeitgenössische Umformulierung des Louis- 
Jordan-Klassikers / Like ’Em Fat Like That aus dem 
Jahr 1946. Natürlich steigt damit auch die ästheti- 
sche Fallhöhe der Motive: Songs mit Titeln wie 
Fuck You Hoe, Bitch I Ain’t Yo Man, Let Them Hoes 
Fight und Drop Dem Panties mögen aufgrund ihrer 
vulgären Drastik befremden, dennoch verweisen 
sie, wenn auch mit weitaus einfacheren Mitteln, 
auf einen wichtigen Aspekt der afroamerikanischen 
Popmusik. Was die schwarze Musikkultur längst 
verinnerlicht hatte, musste der weißen Popmusik 
erst durch den Hüftschwung eines Elvis Presley be- 
greifbar gemacht werden: Sex und Körperlichkeit 
sind ein selbstverständlicher Teil der Musik und 
müssen daher nicht unnötig verklausuliert werden. 
Tatsächlich ist die selbstbewusste Darstellung von 
Sexualität in der afroamerikanischen Musik auch 
als Abgrenzungsstrategie gegenüber ihrem weißen 
Pendant zu verstehen. Diese Exklusivität der Codes 
beinhaltet auch das Moment der Selbstbefreiung, 
die im Ghettotech ins Hysterische gesteigert wird. 
Im Ghettotech wird der weiße Körper ausgeklam- 
mert. Die Explizität und aggressive Zurschaustel- 
lung bedeutet die Zurückweisung der weißen Se- 
xualität, deren Regressivität sich auf Kontrolle und 
Selbstbeherrschung begründet. 

Dagegen gilt es sich abzugrenzen. Die ausgegebene 
Losung Got To Fuck erscheint im Ghettotech als 
logische Konsequenz. Trotz allem muss in Zusam- 
menhang mit Ghettotech diskutiert werden, inwie- 
fern der sexistische Beigeschmack der Texte zu- 
gunsten von Funkyness und Partytauglichkeit tole- 
rierbar ist. Sind Textzeilen wie »| met this hoe / She 
could not dance / But she had too much booty in 
her pants / I said: bitch pop that ass / I'm a pimp / 
Bitch gimme your cash« (DJ Assault, Asses Jigge- 
lin’) als frauenverachtende Macho-Tiraden abzu- 
lehnen, obwohl die Bassline so unfassbar gut rollt? 
In diversen Interviews verweisen alle Beteiligten 
immer wieder auf den Code der Straße.+* Während 
sich einige KritikerInnen an den misogynen Inhal- 
ten der Tracks stoßen, werden diese von den Prota- 
gonisten als Teil des Entertainments aufgefasst. 
Ghettotech erscheint wie der schmutzige Witz auf 
Großmutters Geburtstag, über den alle herzlich la- 
chen. Hinterher will ihn nur niemand gehört haben. 
Im Gegensatz zum Gangsta-Rap finden sich auf 
Ghettotech-Platten weder Mordphantasien noch 
phallisches Waffengeprotze. Während selbst der 
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hafte kippenden Raps, die durch zusätzliche Effekte 
wie Pitching (also die Beschleunigung der Lauf- 
geschwindigkeit) in ihrer grotesken Funktion noch 
gesteigert werden. Die schiere Anhäufung der Vo- 
kabeln hoe, bitch, ass, booty, fuck, titties und dick 
lässt ihre Albernheit deutlich werden und nimmt 
ihnen zugleich die semantische Schärfe. Durch den 
inflationären Gebrauch und die Übergeschnappt- 
heit des Vortrags, erreicht das pornographische 
Motiv im Ghettotech den Wirkungsgrad einer 


durchschnittlichste Mainstream-Rapper derartige 
Motive in Musikvideos und auf Plattencovern als 
Teil seines Alltags inszeniert, ist die Pornographie 
im Ghettotech als humoristische Überspitzung 
sofort erkennbar. Nur so sind eben auch ironische 
Brechungen möglich, die im Ghettotech zwar nicht 
als die Regel, aber durchaus als willkommene Ab- 
wechslung betrachtet werden. Tatsächlich finden 
sich bei genauerem Hinschauen und -hören genü- 
gend Beispiele, in denen das Stereotyp des geilen 


Pimp schlichtweg unterlaufen und umgedreht wird. 
So wird die männliche Erzählperspektive auf dem 
Track Dick By The Pound von D) Assault durch eine 
gleichberechtigte weibliche Stimme ergänzt. Das 
Resultat ist ein Calland Response-Schema, bei dem 
sich die Rapper beiderlei Geschlechts die Anzüg- 
lichkeiten nur so um die Ohren schlagen: 


Er: »Dick by the pound / Dickin’ hoes down / 
My dick is long and round / I'm giving 'em dick 
by the pound.« 

Sie: »!'m giving "em pussy by the pound / 

so make them niggas go down / My pussy is 
so wet / It" Il make your asses sweat.« 

Er: »| hate to brag on my dick / But girl it's the 
shit / Make you ass scream / And have a wet 
dream / My dick can take a break / And | make 
your leg shake / 'Cause | gonna lick it with my 
tongue / And get your ass sprung.« 

Sie: »My pussy is so sweet / It’ make you 
niggas wanna eat / | got the shit / So make 
you niggas lick my clit / | wanna screw against 
the wall / So make you crawl, make you crawl / 


| wanna do it doggystyle / Nigga smile, nigga 
smile.« 


Die in den Tracks geschilderten Szenarien (»Every- 
where | go, | see ass’n’titties«) sind ebenso weit 
von der Realität entfernt, wie die häufig ins Comic- 


Auswahldiskographie Anmerkungen 
DJ Funk - Booty House Anthems 

DJ ASSAULT - Belle Isle Tech 

DJ ASSAULT - Straight Up Detroit Shit 
Vol. 1-5 

DJ Godfather - Playerhaters In Dis House 
Diverse - Techno Bass — The Mission 


1 Über den Verfall Detroits siehe: 
Matthias Schönebäumer: We Almost 
Lost Detroit. Pop-Standort Detroit: 
Schwarze Musikkultur zwischen Verfall 
und Aufschwung. In: testcard #14: 
Discover America. 5. 50-56 

2 Aussagekräftige Einblicke gewährt 


schmutzigen Karikatur, die als solche auch nur so 
verstanden werden kann. Derartige Brüche haben 
Ghettotech zunehmend auch für ein europäisches 
Clubpublikum interessant gemacht, das die ironi- 
sche Lesbarkeit der Codes erkannt hat. Unlängst 
lud das französische Label Ed Banger die Ghetto- 
tech-Ikone DJ Funk zu einer Party nach Paris ein. 
Das Gastspiel wurde derart gefeiert, dass man zu- 
künftig auch zusammenarbeiten will. Ein Remix des 
JUSTICE-Clubhits Waters Of Nazareth im Ghetto- 
tech-Stil liegt bereits vor. Immer wieder finden sich 
Booty-Tracks in den Playlists von DJanes wie Ellen 
Alien und Miss Kittin; der Track Freaky Bitches der 
englischen Produzentin Andrea Parker entstand in 
Zusammenarbeit mit DJ Assault. Eine Künstlerin 
wie Peaches bekennt sich zu ihrer Vorliebe für 
Booty Music und verkehrt dessen testosteronge- 
steuerten Gestus in ihren eigenen Stücken und Per- 
formances ins Gegenteil (Shake Yer Dix, Back It Up, 
Boys). Mit ihrer spielerischen und selbstbewussten 
Inszenierung der eigenen Sexualität gelingt es Pea- 
ches, die Lächerlichkeit der pornographischen Zei- 
chen des Ghettotech kenntlich zu machen. Nicht 
allein dieser Gelassenheit im Umgang mit den ver- 
meintlich herabwürdigenden Zeichen ist es zu ver- 
danken, dass Männer wie Frauen der altbewährten 
Booty-Music-Losung »Shake it baby! And let me 
see what you've got« auch in Zukunft hemmungs- 
los nachkommen sollten. 0) 


der kurze Clip auf http://youtube.com/ 
watch?v=R-JO7tH79CU 

3 Zum Phänomen des Slack Reggae: 
Klaus Walter: Nichts im Kopf als Ficken. 
In: taz, Ausgabe vom 2.6.2007 

4 Ich beziehe mich hier vor allem auf die 
Aussagen in Holger Kleins maßgeblichen 
Artikel Bass - Der Sound von Detroits 
Straßen. In: Groove, Nr. 55, S, 36-40 
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This is not a love song setzt sich mit der zuneh- 
menden Sexualisierung des Pop, und im Zuge des- 
sen mit dem zunehmenden Sexismus im Pop aus- 
einander. Sexismus wird dabei verstanden als ein 
konstituierendes Merkmal der patriarchalen Gesell- 
schaft, Geschlechterdifferenz aufrechtzuerhalten 
und die hegemoniale Männlichkeit zu sichern, bzw. 
die im Kapitalismus gewollte Trennung von Produk- 
tion und Reproduktion, Zuschreibungen von Außen 
(Mann) und Innen (Frau) beizubehalten. Sexismus 
ist daher nichts Individuelles, Subjektives oder Pri- 
vates, sondern Teil eines strukturellen Gewalt- und 
Machtverhältnisses. 

Dass Sexismus auch im Pop grassiert, verwundert 
nicht, handelt es sich doch angesichts von etwa 
5% Musikerinnen in diesem Gewerbe um »ein 
ähnlich ausgewogenes Geschlechterverhältnis (...) 
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wie in der KFZ-Meisterinnung und in der Astronau- 
tenszene« (Christiane Rösinger im Beiheft zum 
Flittchen-Records-Sampler Stolz und Vorurteil). 

Pop ist ein von Männern beherrschtes Segment, 
und wo Männer sich äußern, geht es (auch und 
nicht zuletzt) um Frauen und Sex. Mit und seit dem 
Rock'n'Roll sorgte Popkultur, so die Arte-Dokumen- 
tation Sex’n’Pop (2006) für eine »Sexualisierung 
der Welt«. Ganz konkret bedeutet das: Männer 
spielen und singen — von Elvis über die BEATLES, 
STONES und DOORS bis zu NIRVANA und TOKIO 
HOTEL, und die Frauen schreien und werden ohn- 
mächtig. Männer sind Stars, Frauen dagegen, bis 
auf wenige Ausnahmen, Fans oder Groupies, die 
nichts anderes im Sinn haben, als nach dem Kon- 
zert in den Backstage-Bereich oder ins Hotel zu 
kommen. 


„2,9, Senn ne 


Wie sich Sexismus in der Popmusik äußert, lässt 
sich am deutlichsten an den Hip-Hoppern von 
Aggro Berlin, Bushido, Sido, B-Tight, King Orgas- 
mus One und Frauenarzt oder Kool Savas ablesen. 
Ihre Texte strotzen vor Machogehabe, Frauen- und 
Schwulenfeindlichkeit und sexualisierter Gewalt. 
Da wird es Frauen in allen Öffnungen besorgt 
(»Ein Schwanz in den Arsch, ein Schwanz in den 
Mund / Ein Schwanz in die Fotze, jetzt wird richtig 
gebumst« Bushido, Gang Bang), es wird gefickt 
und gesoffen, die »Atzen« lassen auf der Bühne die 
Glocken hängen, und dann wird der ganze Club 
gefickt (»Die Frauen sind hier sehr freizügig, sie 
zeigen was sie ham (...) / Heut wird gefeiert wie 
noch nie / Ja wir ficken diesen Puff«, Frauenarzt, 
Das geht ab). Frauenarzt, alias Dr. Sex, fühlt sich 
beim Partymachen und den sexualisierten Gewalt- 
ausbrüchen gegenüber Frauen, die seiner Ansicht 
nach genau das wollen, richtig gut, weiß, dass er 
und seine Texte provozieren und freut sich, dass 
er es mit seinem Sexismus fast ganz nach oben 
geschafft hat - und das ohne Hauptschulabschluss. 
Echt Ghetto! Oder hegemoniale Männlichkeit ver- 
textlicht. 

Sind diese Musiker so sexistisch, weil die Gesell- 
schaft immer »prüder« wird und sie damit schocken 
können? Vielleicht ist die Erniedrigung von Frauen 
aber auch einfach nur die letzte Möglichkeit für die 
Herren mit der »dicken« Hose, ein Erfolgserlebnis 
zu haben oder zumindest herbeizureden. Gleiches 
gilt für die Konsumenten - in harten Zeiten muss 
wenigstens eine Sache stehen, und MANN braucht 
immer noch jemanden unter sich, auf den MANN 
»prügeln« kann. 

Die »neue« Spex würdigt genau das in ihrer ersten 
Berlin-Ausgabe als wahren Underground und sub- 
kulturellen Ausdruck und widmet dem neuen »Ber- 
lin-Ghetto-Kult« ganze sechs Seiten, einschließlich 
O-Tönen, die keiner und erst recht gar keine 
braucht. Der Spex-Autor gerät ins Schwärmen, 
»weil Geld kickt und dabei die Grenzen katholischer 
Bürgerbefindlichkeit sprengt, genau so wie die 
Energieform Porno«. Ist die Spex-Redaktion ebenso 
auf die angebliche »Unterschichtsghettoauthen- 
tizität« reingefallen wie schon andere Feuilleton- 
schreiber von der SZ bis zur taz vor ihr? Sie hatten 
diesen »neuen« HipHop-Style als Pendant zum 
afroamerikanischen Gangsta Rap gedeutet, als rea- 
len Ausdruck »deutscher« (das ist hier bewusst be- 


tont, da die Aggro-Berlin-Leute auch das Nationale 
bedienen) Ghettokids, in dem sich der wahre Un- 
derground manifestiert. Kaum zu glauben, dass sich 
hieraus die neue Leserschaft (das Innen bewusst 
weggelassen) der Spex rekrutierten soll. Irgend- 
etwas an den Texten muss aber wohl auch den 
»wohlbehüteten« intellektuellen Mittdreißiger an- 
sprechen. 

Gleichzeitig müsste man auch fragen, was aus dem 
linksalternativen Spektrum entstandene, soziokul- 
turelle Zentren veranlasst, Aggro Berlin ein Forum 
zu geben und dabei alle Grundsätze — sofern noch 
vorhanden — über Bord zu werfen? Volle Häuser. 
In Zeiten knapper Kassen nimmt der Booker, was er 
kriegen kann und macht ganz nebenbei Sexismus 
salonfähig. Sexismus ist in der Mitte der Popkultur 
angekommen, nein, er ist dort wie auch in der Ge- 
samtgesellschaft schon immer vorhanden gewesen 
als Ausdruck patriachaler, kapitalistischer Verhält- 
nisse, alleine, dass er in den letzten Jahren mal 
mehr, mal weniger an die Oberfläche trat, je nach- 
dem, wie stark der »frauenbewegte« Widerstand 
gerade ist. 

Bei vergleichbaren Formen von rassistischer Äuße- 
rung würde die Öffentlichkeit wesentlich empörter 
reagieren, selbst bei Schwulenfeindlichkeit waren 
die Reaktionen bislang bestimmter. So sah sich das 
Aggro-Label »genötigt«, G-Hot angesichts seiner 
schwulenfeindlichen Texte (»keine Toleranz, wir 
dulden keine Schwuchteln / vertreibt sie aus dem 
Land«, G-Hot, Keine Toleranz) rauszuschmeißen. Er- 
niedrigende Texte gegenüber Frauen sind dagegen 
okay, alles nur Spaß um der Party und der guten 
Laune Willen. Die Bravo hat daher auch kein Pro- 
blem damit, Bushido als Schulhofbotschafter in 
den Kampf gegen Gewalt zu schicken. 
»Entscheidend für den kommerziellen Erfolg der 
Gangsta-Rapper«, so Murat Güngür in der taz, »ist 
der Blick der bürgerlichen Mitte auf das Ghetto. 
Es ist die Faszination, aus der sicheren Distanz 
heraus den Kampf im Dschungel der Straße zu kon- 
sumieren und damit gleichzeitig gegenüber dem 
eigenen Elternhaus rebellieren zu können. Gangsta- 
Rap dient dabei als pubertäre Vorlage zur Provoka- 
tion gegen die bürgerlichen Normvorstellungen der 
Eltern.« 

Sexismus findet sich allerdings auch in den Män- 
nerszenen Ska, Hardcore, Punk und Oi. Es ist kein 
Zufall, wenn die Kölner Skaband SLAPSTICKER auf 
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ihrem Plattencover a-huiii!!! (2005) nackte Brüste 
abbildet. Die Kölner Band ELKE, die in der Mitte 
ihres Namens einen roten Stern als »subversives« 
Element führt, bedient sich in ihrem Video zu Ich 
mag dich der Stereotype von der »geilen Kranken- 
schwester« und lässt langhaarige, schlanke Frauen 
in weißer Tracht mit Playboyhasenohren zu ihrem 
»geistreichen« Text »Wie wunderbar du bist ... dein 
schönes Haar ... du riechst so gut« posieren. Auch 
die »linke« Clubszene macht auf Flyern vor werbe- 
wirksamem Sexismus nicht Halt. »In Zusammen- 
hängen, in denen es niemand wagen würde, offen 
rassistische, faschistische oder antisemitische Hal- 
tungen einzunehmen, stellt Sonja Eismann fest, 
»hat man(n) offensichtlich kein Problem damit, 
sexistische Darstellungen von Frauen zu verwen- 
den. Da springen knackige Nackt-Damen aus idio- 
tischen Bananen, zwei Hände werden von Plüsch- 
handschellen vor dem dazugehörigen mageren 
nackten Mädchenpo zusammengeschnürt oder 
vollkommen unrealistisch proportionierte Car- 
toon-Männerträume lassen ihre artifiziellen Reize 
spielen.« (Die Titte in der Clubkultur, in: nylon # 3). 
Damit wären wir mitten drin in Diskussionen, die in 
der Linken nur selten geführt werden, nämlich die 
nach dem Haupt- und Nebenwiderspruch. Erst die 
Revolution und dann ... bleibt der Sexismus! 

Wen wundert es also, dass die »subkulturellen« 
Skapunker SONDASCHULE das triefend nass ge- 
schwitzte Publikum in autonomen Zentren mit 
Stücken wie Bar(t)bara und Faden begeistern, de- 
ren pubertierender Humor nicht darauf schließen 
lässt, dass sich die Musiker in ihren Mittdreißigern 
befinden. In Bar(t)bara machen sich SONDASCHU- 
LE über die Behaarung des »Hippiemädchens« Bar- 
bara lustig, in Faden finden sie es problematisch, 
keinen Sex mit ihrer Freundin haben zu können, 
wenn diese ihre Menstruation hat. Dass Sex mehr 
als Penetration bedeuten kann, scheint der SONDA- 
SCHULE entgangen zu sein. Ein Mann will nun mal 
vögeln, und wenn das nicht geht ... scheiß Frauen. 
Von ein paar Frauen aus Lübeck abgesehen, die 
SONDASCHULE kurzerhand vom 1.-Mai-Fest wieder 
ausluden, regte sich bislang kein Widerstand. 

Auch die Punkurgesteine DIE KASSIERER gefallen 
sich noch als Mittvierziger darin, Machogehabe und 
Sexismus vor sich herzutragen. Songs wie Mach die 
Titten frei, ich will wichsen, Hoch den Rock, rein den 
Stock oder Großes Glied gehören seit Jahren zu 


108 | testcard #17 


ihrem Repertoire, ebenso wie nackte Frauen auf 
den Plattencovern. Für Sänger und Ex-APPD-Mit- 
glied Wolfgang Wendland, der die Konzerte häufig 
nackt bestreitet, ist das reine Ironie, vom Sexismus 
keine Spur. Selbst Großes Glied, in dem sich der 
Sänger über die Probleme beim Sex mit einer 15- 
jährigen auslässt (»... mein Glied ist zu groß, 
du bist zu eng für mich /... ich krieg ihn nicht rein, 
das macht mich ärgerlich«), ist für ihn keine Verge- 
waltigungsphantasie, sondern »nur« eine Karikatur 
der Aufklärungsseiten von Bravo (vgl. zakk blog 
Feb/März 07). 

Wolfgang Wendland hat keine Konsequenzen zu 
befürchten. DIE KASSIERER bekommen ihr Forum 
und spielen vom autonomen bis zum soziokulturel- 
len Zentrum, von den kommerziellen Läden ganz zu 
schweigen. Wenn es hart auf hart kommt, springt 
auch schon mal ein Geschäftsführer in die Bresche 
und erklärt, dass es sich dabei doch um Satire han- 
deln würde (vgl. zakk blog). Wendland wiederum 
nimmt die Tatsache, dass er auch in den »linken« 
soziokulturellen Zentren spielen und für den Bahn- 
hof Langendreer in Bochum sogar ein Grußwort 
im zum 20-jährigen Jubiläum erschienenen Buch 
In Fahrtrichtung links schreiben durfte, zum Anlass, 
KritikerInnen den Wind aus den Segeln zu nehmen. 
So kommt es immer wieder zu Ankündigungen wie 
»Funpunk aus der Champions League«, die Songs 
werden als »bizarre Texte von sexuellen Abwe- 
gen ...« bezeichnet. Das Publikum in den gut gefüll- 
ten Clubs macht erst die Kasse und dann sich sel- 
ber voll und nimmt die Texte manchmal doch allzu 
wörtlich, so machte zum Beispiel ein Besucher eine 
Zentrumsmitarbeiterin an und erklärte, ihr gleich 
die »Fotze zu dehnen« (vgl. zakk blog). Besonders 
infam sind in diesem Zusammenhang Wendlands 
Relativierungen: Sexismus-Vorwürfe von Gegner- 
Innen setzt er mit NPD-Anhängern gleich, die 
DIE KASSIERER ebenfalls — wenn auch aus anderen 
Gründen - nicht »lieben« (vgl. zakk blog). 

Vom textlichen Sexismus bis zur sexualisierten Ge- 
walt ist auch in linken Strukturen nur ein kleiner 
Schritt. In den 1990er-Jahren war die linksauto- 
nome Comedy-Gruppe HEITER BIS WOLKIG mit ei- 
nem Vergewaltigungsvorwurf sowie dem Vorwurf 
eines sexistischen Programms konfrontiert, am 
10.9.2005 wurden ein »Vergewaltigungsversuch« 
und eine sexuelle Belästigung des BOXHAMSTERS- 
Sängers Martin Coburger nach einem Konzert in 
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Aurich öffentlich gemacht. Die geforderte öffent- 
liche Stellungnahme von Martin Coburger blieb 
aus, als Reaktion nahm die Band kurzerhand das 
Gästebuch von ihrer Homepage. Große Folgen 
mussten die BOXHAMSTERS - anders als HEITER 
BIS WOLKIG, die auf massiven Widerstand bei ihren 
Konzerten trafen und sich schließlich umbenann- 
ten - nicht befürchten. Ihr Konzert im Berliner Kato 
war eines der wenigen, das von öffentlichen Pro- 
testen begleitet wurde. Der Forderung nach Absage 
kam der Betreiber nicht nach und konnte nach ei- 
nem Telefonat mit Martin Coburger keine Beweise 
(!) finden. Die Justiz auch nicht, das Strafverfahren 
gegen Martin Coburger ist abgewiesen worden. Un- 
abhängig davon stellt sich die Frage, ob Schweigen 
eine angemessene Reaktion auf die Vorwürfe gewe- 
sen ist. 


Männer nutzen Sexismus als Mittel zum Hegemo- 
nieerhalt. Als zentrales Unterdrückungsinstrument 
und Symbol männlicher Macht dient der Phallus. 
Wichtiger Bestandteil der auch im Pop gefeierten 
Männermythen - spätestens seit Mick Jagger in 
den 1970ern mit aufgeblasenem Riesenpenis über 
die Bühne jagte - ist der Kult um die Schwanzlänge. 
Der Mythos vom Zusammenhang zwischen Potenz 
und Schwanzgröße hält sich genauso wie das 
Bild vom immer bereiten, omnipotenten Mann. Till 
Lindemann, Sänger von RAMMSTEIN, schnallte sich 
im Video zu Bück dich einen erigierten, mindestens 
30 cm langen Holzpenis um, aus dem unglaubliche 
Mengen Kunstsperma spritzten. Dank Männer- 
phantasie wird aus einem kleinen Teelöffel schnell 
ein Eimer! Über die Schwanzgrößen spricht MANN 
im Alltag jedoch nicht. So hält sich immer noch 
ein Bild von immensen Größen - kennen alle Män- 
ner andere Männerschwänze nur aus Hardcore-Por- 
nos? —, als wenn das eine Rolle spielen würde. Sage 
ich es mal: Die Durchschnittspenislänge erigiert be- 
trägt ca. 14,5 cm, ich glaube, heterosexuelle Frauen 
wissen darüber besser Bescheid als die Männer, 
die bis weit über die Pubertät hinaus beim gemein- 
samen Duschen nach dem Sport die Boxershorts 
anlassen. 

Stellt sich die Frage, ob all die hier genannten 
Mythen, Stereotypen und Phantasien nicht auch 
Kompensation sind gegenüber einem sich immer 
schwieriger gestaltenden (sexuellen) Leben zwi- 
schen Anspruch und Wirklichkeit? Geht es nicht ei- 


gentlich um Liebe? Doch Kuscheln und Wohlfühlen 
sind Attribute, die trotz Gender-Mainstreaming- 
Debatten immer noch den Frauen zugeschrieben 
werden. Das führt direkt zur Kehrseite, zu weib- 
lichen Stereotypen, die vom gegenwärtigen Pop 
ebenfalls sattsam bedient werden: Männer wollen 
es hart, Frauen dagegen wollen Zärtlichkeit, Liebe 
und »Blümchensex« — Frauen wie Stefanie Kloß 
(SILBERMOND), Eva Briegel (JULI) und Annette 
Louisan (»will doch nur spielen«). Doch was für ein 
Frauenbild spiegelt sich hier? »Du bist das Beste, 
was mir je passiert ist ... es tut so gut, wenn du 
mich liebst« (SILBERMOND): Passiv lässt Frau ge- 
schehen, schmachtet, unterwirft sich und begibt 
sich in eine Position, aus der das tradierte Frauen- 
bild einer Eva Herman entspringt. 

All diese Männer- und Frauenbilder schematisieren, 
legen einfache Rollen fest und vermeiden es, jegli- 
che Kehrseite zu benennen: Potenzprobleme, Lust- 
losigkeit, Gender-Trouble, sexueller Überdruss ... 

Ist es denn heute durch Arbeit, mehrere Jobs, zu- 
nehmend geforderte Mobilität und drohende Pre- 
karisierung überhaupt noch möglich, ein »geiles«, 
erfülltes, schönes, Sexleben zu führen? Ist mensch 
nicht nach einem 12-Stunden-Arbeitstag einfach 
erschöpft und froh, schlafen zu können? Funktio- 
nalisierung von Sex, Leistungsdruck inklusive, Kör- 
perkult, Diäten, Bein- und Unterarm-Rasur, Son- 
nenbank, und unter Umständen Schönheitsope- 
rationen ... der suggerierte Zwang, sich in all das 
zu fügen — dies wäre wert, im Pop thematisiert zu 
werden! 

Abseits von Riot Grrrls, Queercore und anderen 
Nicht-Mainstream-Nischen gelten jedoch feste 
hetereosexuelle Regeln und Normen, deren Bilder 
durch Medien im Popverbund transportiert werden. 
So verwundert es nicht, dass Hamma von CULCHA 
CANDELA, der Sommerhit 2007, all die Stereotypen 
und häufig auch rassistischen Schönheitsideale im 
Video - schlanke, farbige, langhaarige, leicht beklei- 
dete Frauen mit eindeutigen Bewegungen — und im 
Text (»Du bist hamma, wie du dich bewegst in dei- 
nem Outfit«) transportiert und bei den HörerInnen 
ankommt. 

Das kommentierte Dan Boeckner von der kanadi- 
schen Band HANDSOME FURS, der das Video im 
Hotel sah, bei einem Konzert in Köln mit: what a 
shit! 

Dem ist nichts mehr hinzuzufügen. ® 
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»Jeder genief3t auf seine Weise. Die 
Möglichkeit von Sexualität selber beruht 
darauf, daß keiner weiß, wie der andere 
Lust empfindet (und nicht einmal, ob er 
überhaupt Lust empfindet). Man könnte 
sagen, das ist ein lebenswichtiges Miß- 
verständnis. Das ist die biologische Form 
des Geheimnisses. Es gibt noch weitere 
mysteriöse Grundwahrheiten, aber diese, 
dieses Rätsel, leuchtet am Firmament der 
Sexualität: die Lustempfindung des ande- 
ren entgeht uns. Deshalb gibt es keinen 
Besitz, denn wir besitzen den anderen nur, 
wenn wir seine Lust erfahren.« 


Jean Baudrillard, Die fatalen Strategien 
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uhris Wilper\. No Sex, Pleasel 


In Punksongs spielte Sex seit jeher keine große 
Rolle. John Robb, Autor des Buches Punk Rock, er- 
klärt das so: »Natürlich hatten wir Sex. Wie betran- 
ken uns, schnüffelten Klebstoff und hatten schnel- 
len Sex auf den Toiletten. Und in der nächsten 
Nacht mit jemand anderem. Aber darüber wurde 
nicht gesprochen, geschweige denn gesungen. 
Obwohl das Schlagwort Sex sehr präsent war - 
man denke bloß an den Sex-Shop, die SEX PISTOLS, 
PENETRATION -, versuchte man sich in den Texten 
eher von diesen Junge-trifft-Mädchen-Geschichten 
abzusetzen.« Wenig später finden sich in der anglo- 
amerikanischen Popmusik dagegen unzählige Bei- 
spiele dafür, wie über Sex gesungen werden kann, 
ohne dass er mit dem Mythos Liebe gleichgesetzt 
werden muss. Ja sogar, indem Sex auf queere Weise 
besungen wird. Man denke bloß an FRANKIE GOES 
TO HOLLYWOOD und George Michael, um nur die 
Bekanntesten zu nennen. Zwar erscheint der Pop- 
Mainstream heute wesentlich reaktionärer, trotz- 
dem wird man in der englischsprachigen Musik 
sehr schnell fündig, wenn man sich auf die Suche 
nach explizitem Sex macht, sei es PULP mit This 
is Hardcore, sei es bei zahlreichen queeren Bands 
wie PANSY DIVISION, XIU XIU oder LESBIANS ON 
ECSTASY, die mal komisch, mal sehr negativ von 
sex erzählen, in Songs bei PANSY DIVISION mit 
»He Whipped My Ass In Tennis (Then I Fucked His 
Ass In Bed)« oder bei XIU XIU in Saturn: »George, 
when it comes to bedtime / | will shoot this arrow 
right up anus and / you’ll taste what we taste, / 
| will stab it right through the bottom of your 
mouth / you taste what we taste « 

Vergleichbar direkte Texte sucht man im deutsch- 
sprachigen Pop vergebens. Sieht man jedenfalls von 


den zahlreichen pubertären und eigentlich immer 
(hetero-)sexistischen Beispielen ä la DIE ÄRZTE, 
KASSIERER (»Mach die Titten frei, dann kann ich 
wichsen«) und so fort ab, muss man bei vermeint- 
lich intelligenter deutscher Popmusik in puncto Sex 
eine enorme Leerstelle ausmachen. Für deutsche 
Indie- und Punkbands scheint Sex ein dermaßen 
rotes Tuch zu sein, dass der Eindruck entsteht, 
man könne auf Deutsch nicht über Sex sprechen 
bzw. singen. So finden sich neben dem Schlachtruf 
»No Sex Please« von GUZ, in dem die Allgegen- 
wärtigkeit von Sex (gemeint sind auch hier Liebe 
und Romantik) in den Medien »kritisiert« wird, vor 
allem zwei namhafte Beispiele für die Weigerung, 
auf Deutsch über Sex zu singen: BLUMFELDS Lass 
uns nicht von Sex reden und TOCOTRONICS Über 
Sex kann man nur auf Englisch singen. Während 
erstere zumindest noch die negativen Seiten von 
Sex (Schwangerschaft) ansprechen und auch noch 
eine Kritik an die an Sex geknüpften Machverhält- 
nisse erkennen lassen, steht bei TOCOTRONIC in 
erster Linie die Verweigerung verzweifelter (intel- 
lektueller) junger Männer und das unreflektierte 
Beschwören einer heterosexistischen Matrix im 
Vordergrund. Sie bildeten damit die Blaupause für 
langweiligen Jungs-Indie-Rock von HEINZ über 
VIRGINIA JETZT! bis hin zu SPORTFREUNDE STIL- 
LER. Oder ANGELIKA EXPRESS, die zwar z. B. in Por- 
nografie ebenso wie die AERONAUTEN in Freundin 
männliches Begehren auf ein schweigendes weib- 
liches Objekt projizieren, aber immerhin noch die 
Inhaltsleere der üblichen Floskeln anprangern. »Die 
Vögel singen, sie singen nur für dich. Die Glocken 
klingen, doch du hörst sie nicht. Du willst Pornogra- 
fie, hier ist Pornografie.« HEINZ aus Wien haben 
sogar eine ganze Platte darüber aufgenommen, wie 
der arme Indie-Boy von seiner Liebsten verlassen 
wurde; von Sex kann nicht die Rede sein, nur von 
Selbstmitleid: »Ich gehe jetzt schlafen ohne dich« 
oder »Ich will dich nie mehr wieder sehen«. Sie 
haben verinnerlicht, was TOCOTRONIC wenigstens 
noch ironisch vorgegeben hatten: Jedes Lied bzw. 
Leid (Thank you, Tippfehler!) muss mit Ich begin- 
nen: »Wer Ich sagt, hat noch nichts gesagt.« 

Bevor ich mir den Vorwurf gefallen lassen muss, 
ich hätte mich hier nur auf das Nicht-Sprechen 
des männlichen Subjekts über Sex fixiert, ein kurzer 
Blick auf die deutschsprachigen Texte von Musiker- 
innen: Egal ob man(n) nun DIE BRAUT HAUT INS 


AUGE, PAROLE TRIXI, BRITTA, DIE LASSIE SINGERS, 
CONCORD, HEIMATGLÜCK oder RÄUBERHÖHLE 
nimmt, es sieht nicht besser aus: Liebeslieder, wo- 
hin man hört, manchmal - aber selten — zumindest 
Absagen an Liebeslieder. Von WIR SIND HELDEN, 
JULI etc. ganz zu schweigen. Alle diese Bands -— egal 
ob mit Musikern oder Musikerinnen — konstruieren 
eine Form der Zweigeschlechtlichkeit, zu der es 
keine Alternative gibt und in der das »andere« 
Geschlecht auch immer als das »Fremde« erblickt 
wird. Zwangsheterosexisitsches Begehren par ex- 
cellence hier also genauso. Einziges positives Bei- 
spiel liefern DIE GOLDENEN ZITRONEN mit dem 
Stück Sie kann's ihm beibringen: Hier fordert die 
Frau Befriedigung ein, formuliert weibliche Sexua- 
lität, trennt damit aber auch ganz klar zwischen 
männlich und weiblich. 


Zurück zum Sex 


... bei BLUMFELD: »Lass uns nicht von Sex reden, ich 
weif gar nicht wie das gehen soll: sich vereinigen 
(...) Wie war das, als deine Brüste größer wurden, 
und wie ist das jetzt: schwanger? (...) Brauchst du 
mich? Du brauchst mich. Ich beherrsche dich. 
Wolltest du früher ein Junge sein, jetzt gehörst du 
zum schwachen Geschlecht. Ich war im Fußballver- 
ein und pisse im Stehen (...) Im Sommerrock sich 
legen lassen von einem schmalhüftigen Jungen 
hinter der Kegelbahn, bluten, den Höhepunkt errei- 
chen, den Bauch gefüllt bekommen (...) Ich liebe 
dich, am liebsten nackt. Aber wie soll ich dir nahe 
sein, wenn ich nicht weit genug von mir selbst ent- 
fernt sein kann, schließlich war ich im Fußballver- 
ein (...) Wann hört Macht auf? Hier fängt Macht an. 
Lass uns nicht von Sex reden.« 

Die Sprach-Gewalt mit der hier sexuelle Macht- 
verhältnisse, ausgehend vom starken, männlichen 
Geschlecht, bloßgelegt werden, erinnert an Elfriede 
Jelinek. So sehr der Sprecher Männlichkeit konstru- 
iert, so sehr legt er sie auch bloß, offenbart ganz, 
wo männliche Macht anfängt. Mann-Sein heißt be- 
herrschen, der Sprecher ringt hörbar mit sich selbst, 
ob und wie er in dieses (an sich selbst gestellte 
Ideal von) Männlichkeitsbild passt, ein Jenseits der 
Zweigeschlechtlichkeit gibt es hier jedoch noch 
nicht. Trotzdem wird nichts beschönigt, und an- 
ders als der Titel suggeriert, wird sehr wohl von Sex 
gesprochen, von kaltem, gefühllosem Sex. Sex hat 
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nichts Romantisches, Befreiendes, Schönes an sich, 
er ist purer Trieb und untrennbar an männliche 
Machtausübung bzw. weibliche Unterwerfung ge- 
knüpft. Obwohl die weibliche Objektposition the- 
matisiert wird, wird ihr keine Alternative aufgezeigt 
(typisch: der Mann/coole Indie-Boy weiß auch 
über die radikal-feministischen Gedichte von Patti 
Smith besser Bescheid als die Frau/das liebe Indie- 
Girl), in dieser Realität gibt es keine Hoffnung. 
Oder gar Liebe (auch nicht anders als bei Jelinek). 
So großartig und treffend diese Kritik ist, so selten 
ist sie und stößt auch gleich an ihre eigenen Gren- 
zen. Sobald die Liebe ins Spiel kommt, weicht Sex 
für den Sprecher einer Angst vor sich selbst. Die- 
selbe Angst beherrscht auch den Sprecher bei 
TOCOTRONIC: 

»Über Sex kann man nur auf Englisch singen, allzu 
leicht kann's im Deutschen peinlich klingen. Und 
doch gibt's ein Verlangen zu beschreiben, den Teu- 
fel mit dem Belzebub vertreiben. Und ihr wisst: 
Ich rede von bestimmten Dingen: Über Sex kann 
man nur auf Englisch singen. (...) Über Frauen kann 
man schlecht im Deutschen fluchen, man sollte es 
nicht versuchen. Und doch, wenn man sucht, was 
man begehrt, wird das Suchen fluchenswert (...) 
Über Sehnsucht kann man nur schlechte Lieder 
schreiben, man neigt doch zu sehr dazu, zu über- 
treiben. Und doch, man tut es ungefähr, mit jedem 
Lied ein bisschen mehr (...).« 

Die Absage an das Singen über Sex ist nichts an- 
deres als der Versuch eines Liebesliedes, das nicht 
so peinlich sein soll wie andere Liebeslieder (ver- 
gleiche später: Jackpot oder aktuell Imitationen, um 
nur zwei der schlimmsten Beispiele zu nennen). 
Und noch deutlicher wird, dass es nichts als eine 
poetische Liebeserklärung an alle Frauen sein soll, 
dem realen Objekt weicht die Verklärung ins Sehn- 
süchtige, die Frau wird wie im Mittelalter zu einem 
sprachlosen, fernen, engelsgleichen Wesen nach 
dem Wunschbild des Dichters. Man könnte es auch 
Romantik nennen. 

Heute schreiben TOCOTRONIC kryptische, bedeu- 
tungsschwangere Texte über Liebe und traute 
Zweisamkeit. Die Kunst, geistreich zu klingen, ohne 
etwas zu sagen — und sie haben nichts mehr zu 
sagen, hatten es nie, aber früher haben sie wenig- 
stens keinen Hehl daraus gemacht — beherrschen 
sie perfekt. Einem Freund verdanke ich den Hin- 
weis, dass das Singen über Liebe vielleicht ein be- 
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wusster Schritt sei, sich gegen die Macht zu stellen 
bzw. sich dem Einflussbereich der Macht zu ent- 
ziehen, weil Liebe sich angeblich außerhalb aller 
Machtverhältnisse befindet (gibt es tatsächlich 
ein Außerhalb der Macht?). Bedenkt man gesell- 
schaftskritische (?) Ansagen von Dirk von Lowtzow 
auf TOCOTRONIC-Konzerten 2007 wie »Wir wür- 
den euch lieben, wenn in dieser Gesellschaft Liebe 
möglich wäre«, könnte man dieser These beinahe 
Glauben schenken. Wahrscheinlicher ist jedoch, 
dass TOCOTRONIC mittlerweile größere Meister 
der Selbstinszenierung als Kritiker der Macht sind, 
und — was hier wesentlich wichtiger ist —, dass Lie- 
beslieder als erstes als das gelesen werden müssen, 
was sie sind: ein Rückzug ins Private. Etwas, das 
nicht nur BLUMFELD seinerzeit kritisierten (»Viel zu 
früh und immer wieder; Liebeslieder«), sondern 
auch TOCOTRONIC einmal auf Schärfte persifliert 
hatten, z. B. in /ch mag dich einfach nicht mehr so: 
»Es gibt nur cool und uncool und wie man sich 
fühlt«, obwohl sie bis dato selbst schon genug pa- 
thetische Liebeslieder auf dem Buckel hatten. Kein 
Satz konnte die harsche Absage an diese blöden 
Ich-fixierten Befindlichkeiten besser auf den Punkt 
bringen. Vielleicht war es aber auch doch keine 
Persiflage ...? 


Der böse Geist der Leidenschaft 


PENDIKEL machten sich in einem für die 1990er 
proto-typischen Bonustrack, nicht nur über TOCO- 
TRONIC lustig (»Alles wird gut, wenn jeder weiß, 
dass ich auf TOCOTRONIC scheiß«), sondern auch 
über den Sex, den die Indie-Boys nicht haben (viel- 
leicht können sie deshalb nicht darüber singen?). 
In Pubertäterä heißt es: »Ein belegtes Taschentuch 
am Kopfende vom Bett beflügelt meine Phantasie 
und trotzdem krieg ich die Mädels nie.« Jedoch 
bildet auch hier das männliche Ich nur weibliche 
Objekte ab, gesteht sich aber wenigstens ein, dass 
es sich nur um ein Traumbild handelt — anders als 
HEINZ: »Wir haben schon manche Nacht zusam- 
men verbracht, du weißt es nur noch nicht.« 

Ebenfalls als Bonustracks deklariert sind zwei Songs 
auf dem DACKELBLUT-Album Schützen und För- 
dern um den Deutschpunk-Bukowski Jens Rachut. 
Er versteht es, in Dünne Wände und Der letzte Ritt 
witzig und tragisch von Sex und gescheiterten Be- 
ziehungen zu erzählen. Ob die Beziehung scheitert, 
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weil der Nachbar dank der dünnen Wände beim 
Sex spannt (»Komm zu mir lass uns kuscheln [...] er 
wichst heute nicht [...] er stört uns nicht dabei«) 
oder ob die Beziehung sowieso schon im Arsch war 
(»Er bestimmt wann wir es treiben + er hört die 
ganzen Streits«), bleibt wie so oft in Jensen-Texten 
offen. In Der letzte Ritt ist Sex nur noch eine große 
Selbstlüge (Rechtschreibung und Interpunktion wie 
im Original): 

»Der letzte Ritt — das war so scheif3e Wir waren voll 
und wissen längst es ist vorbei (...) Erbrochenes im 
Glas weiß mehr als wir bescheid D. L. R. — es war 
gewaltig Es war so geil wir wissen längst es ist vor- 
bei es war der Tod der mit dem Tod in einem Bett 
und diese Kotze aus diesem Glas.« 

Sex und Liebe sind hier strikt getrennt - falls Liebe 
überhaupt je eine Rolle gespielt hat in dieser Welt 
ohne Zwischenmenschlichkeit. Auf der ersten 
Platte von KOMMANDO SONNE-NMILCH, einem 
späteren Jensen-Projekt, finden sich gar zahlreiche 
Beispiele, wie originell und unverkrampft von Sex, 
insbesondere prekärem Sex gesungen werden kann. 


Wie schon in den Texten von DACKELBLUT offen- 
bart sich auch hier Sex als Surrogat unerfüllter und 
unmöglicher Nähe und Zärtlichkeiten. An anderer 
Stelle aber geht es um Homosexualität (bzw. um 
Homophobie), Fetische, und um Sodomie im Song 
My Girlfriend Is A Horse: »Ich saß auf ihrem Rücken 
+ ritt mit ihr durchs Moor ich liebkoste ihre Hpper 
Nüstern + küsste ihren Hals es kam dann einfach 
über mieR uns my girlfriend is a horse.« Unver- 
krampft und komisch singt Jensen auch in Olaf + 
Kay: 

»Ich bin schwul und heiße Detlev + mein Freund 
der heißt Rolf Er schiebt mich oft durch die Woh- 
nung — was mir auch gut gefällt. Wir nehmen viel 
Vaseline verhüten tun wir auch ham uns länger 
schon geoutet Die Regierung weiß Bescheid -— 
Unsere Chefs sind Minister Spezialisten ein Agent 
Sie akzeptieren unsere Neigung denn sie wissen 
was wir können (...) Unser Wissen ist ein Ticket 
Wir sind Profis Die Türen gehen auf — wir kriegen 
ständig Angebote sogar vom FBl. Sie locken uns mit 
Geldern doch sie machen sich was vor Sie sollen 


In dem Zimmer, in dem ich wohne 
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Andere onanieren, 
und ich habe es mir 
selbst verboten, 

da mir biologisti- 
sche Projektionen 
verdächtig sind. 

Mir ist aber lang- 
weilig. 
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es lieber respektieren Ich lieb Rolf das nennt man 
schwul.« 

Vergleichbares findet sich vielleicht nur in dem DIE 
GOLDENEN ZITRONEN-Song Daniel, der auf einer 
Funpunk-Platte völlig unerwartet als schwules Lie- 
beslied dasteht. (Oder, noch unerwarteter, in Neu- 
lich Nacht der TERRORGRUPPE.) Das »extremste« 
und zugleich intimste Lied auf der KOMMANDO 
SONNE-NMILCH-Platte ist jedoch Latex, ein unge- 
schminktes Bekenntnis einer »anderen Lust«, ein 
Lied mit Fetischcharakter sozusagen: 

»Als mir als Junge meine Schwester zum ersten 
Mal eine Plastiktüte über den Kopf zog und mir 
schummrig wurde und mein damals kleines Ding 
hart war, wusste ich, seit der sechsten Klasse, ich 
hatte eine andere Lust als die Kumpels von mir.« 
So unpeinlich wie der Erzähler im Verlauf dieses 
Stücks seine Sexualität und sein Sexualleben bloß- 
legt, so sehr erkennt man auch die Utopie und die 
Verzweiflung dahinter: Für die Figuren in dem Lied 
ist es nicht möglich, sich wirklich kennenzulernen, 
sie empfinden sich auch vor sich selbst als anders, 
wissen um die Marginalisierung und Dämonisie- 
rung, die ihnen von einer auf die Kleinfamilie fixier- 
ten Gesellschaft entgegenschlägt. So schwer dieses 
scheinbare Bekenntnis fällt, es legt vor allem die 
Grenzen der Gesellschaft bloß. Es zeigt, dass da, 
wo es nicht genug Freiräume jenseits einer hetero- 
sexistischen Matrix gibt, kein freies (und dadurch: 
unpeinliches) Sprechen über Sex, kein freier Um- 
gang damit möglich ist. Wo der Sprecher sich selbst 
bereits als anders markiert, wird die Bürde offenbar, 
die Norm und Normalisierungszwang ihm auf- 
erlegen. Hier gibt es kein außerhalb der Macht. Die 
Fragen nach einem befreiten Umgang bleiben un- 
beantwortet, Utopie. 

Ob Jens Rachut selbst seine Texte derartig reflek- 
tiert, sei dahingestellt, es scheint eher nicht so zu 
sein. Auf eine Interviewanfrage erhielt der Autor 
folgende Antwort: »Alter, das ist mir zu studen- 
tisch. Außerdem hab ich von all dem wenig Ah- 
nung. Ich fang erst mal bei den Tieren an, die wis- 
sen nicht, was sie machen.« 


Ekstase und Trägheit 
Als letztes Beispiel bleibt noch ein Song der neuen 


EA8o-Platte, Tunnel. Während EA8o früher, z.B. in 
Film-Riß, genau das Szenario besungen haben, das 
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John Robb in seiner Aussage über die frühe Punk- 
szene gibt, nämlich vom schnellen, anonymen Sex 
(»Aneinander geklammert, um nicht unterzugehen, 
man beschließt, gemeinsam nach Hause zu gehen 
(...) Und so ist da am Morgen dieses fremde Ge- 
sicht / Eine quälende Frage, doch man stellt sie 
nicht«), steht dem heute ein Liebeslied gegenüber, 
in dem es nach Aussage des Schlagzeugers Nico 
»um Sex im Zug« geht: 

»Wenn der Zug stoppt und die Landschaft steht, 
schlaf ich schon, wenn das Licht erlischt und es 
dunkel wird, träum ich schon, wenn du zu mir 
kommst und dich an mich schmiegst, verharre ich, 
wenn du leise sprichst und ein wenig lügst, merke 
ich es nicht. Wenn der Morgen kommt und der Zug 
fährt, wecke mich, doch nun ... liebe mich (...) Wie 
ein Herzschlag, der langsam im Tunnel erlischt.« 
Hier wird Sex wieder in Verbindung mit Liebe ge- 
dacht, daher natürlich nur angedeutet. Wo Liebe im 
Spiel ist, scheint das direkte Sprechen darüber also 
nicht möglich zu sein? Der Mythos Liebe füllt die 
Leerstelle Sex. 


»Auch das Leere verschwindet nicht angesichts des 
Vollen, sondern angesichts der Überfüllle und der 
Sättigung - voller als das Volle: das ist die Reaktion 
des Körpers in der Fettleibigkeit, das ist die Reak- 
tion des Sex in der Obszönität, sein Abreagieren im 
Leeren. (...) Die Sexualität verflüchtigt sich nicht 
in Sublimierung, Repression und Moral, sondern 
höchstwahrscheinlich in dem, was sexueller ist als 
das Sexuelle: im Porno. Das Hypersexuelle ist Zeit- 
genosse des Hyperrealen«, schreibt Jean Baudril- 
lard in Die fatalen Strategien. 

Was auch immer man von Baudrillards Thesen hal- 
ten will (hat er Second Life nicht perfekt als das 
Hyperreale beschrieben?), die geringen Erkennt- 
nisse, die es von der Suche nach Sex in deutscher 
Popmusik zu rekapitulieren gilt, bringt er auf den 
Punkt: Sex ist hier eine Leerstelle, an dessen Stelle 
die Illusion von Liebe in Form von Liebesliedern 
tritt. Zu finden ist Sex nur in der Intermedialität 
von Pornos, in der banalen (nicht: Hyper-)Realität 
der Protagonisten des wahren Lebens scheint da- 
von nichts berichtenswert. Wo sie in ihrem Befind- 
lichkeitswahn doch sonst alles berichten. Die auf- 
geführten Ausnahmen bestätigen die Regel. Wenn 
niemand mehr von Sex spricht, ist der Rückzug ins 
Private geglückt. 1@) 
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Selbst wenn man sich irgendwann entschlösse, die 
Abstinenz von Sucht-fördernden Substanzen auf- 
zugeben, es wäre eine Überlegung wert, die Ab- 
stinenz einfach zu behaupten. Man kommt wun- 
derbar einfach mit anderen Leuten ins Gespräch. 
So wunderbar einfach, dass es manchmal nicht 
auszuhalten ist. In etwa so als hätte man sein Shirt 
verkehrt herum an, aus Versehen eingenässt und 
einen Taubenschiss im Haar. 


»Wie, du trinkst keinen Alkohol % 

»Nein.« 

»Wieso das denn ®%« 

D.:% 

»Und du rauchst auch nicht %« 

»Nein.« 

»Und keine Drogen % 

»Nein.« 

»Ach, dann bist du wohl Straight Edge %« 

»Na ja, das kannst du gerne so sehen, wenn 
du möchtest, allerdings bin ich kein großer Fan 
des Begriffs.« 

»Okay, also isst du auch kein Fleisch und hast 
keinen Sex, richtig% 


Das klassische Einstiegsgespräch in die Problema- 
tik, wir können bedenkenlos an dieser Stelle aus- 
blenden. Für gewöhnlich gehört die nächste halbe 
Stunde etymologischen Übungen und den Auf- 
schlüsselungen des Warum und Weshalb. Es fal- 
len dann so Schlüsselbegriffe wie lan MacKaye, 
resp. MINOR THREAT', YOUTH CREW, 88, zweite 
Welle3, dritte Welle, vierte Welle (etc.) und natür- 
lich korrigierende Randbemerkungen wie »Straight 
Edge und Vegetarismus/Veganismus sind nicht ur- 
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sächlich miteinander verknüpft, ergänzen sich aber 
durchaus folgerichtig« und »Natürlich habe ich 
Sexi« 

Natürlich habe ich Sex — übrigens. Natürlich muss 
ich Sex haben. 

These: Natürlich funktioniert Straight Edge nicht 
ohne Sex. 

Zugegeben, gewisse Unklarheiten sind in der Exe- 
gese des konzis abgefassten Straight-Edge-Kate- 
chismus (»Don’t smoke, don't drink, don't fuck, at 
least I can fucking think«) nicht auszuschließen. 
Womöglich hätte sich lan MacKaye beim Aufset- 
zen der impulsiv herausgerotzten Lyrics für den 
MINOR THREAT-kKlassiker Out Of Step“ etwas mehr 
Mühe gegeben, wäre ihm die nachfolgende Auf- 
wertung zum Manifest einer Jugendbewegung be- 
wusst gewesen. Es ist ein Jammer, dass in späteren 
Auslegungen dieser Zeilen die zentrale Anregung 
der Idee oft hinter den nüchternen Prinzipien zu- 
rück bleibt. Straight Edge wurde und wird vor- 
nehmlich als moralisch kanonisiertes Verhaltens- 
diktat begriffen, weniger als reflexiver, kritischer 
Persönlichkeitsentwurf. Die Decodierung des Be- 
griffes ist uneindeutig, seine Rezeption ambivalent, 
die ihn umschließenden Assoziationen sind teil- 
weise haarsträubend. Er taugt immer wieder als 
subkulturelles Kuriositätenhäppchen in der Boule- 
vardpresse und in Lifestyle-Reportagen.5 In deren 
Aufbereitung begegnet er dem Publikum selbstver- 
ständlich als puristischer Hokuspokus mit sekten- 
haften Zügen und Tendenz zur Gewaltbereitschaft 
— wäre es anders, schmeckte das staatstragende 
Feierabend-Pils vor dem Fernseher vielleicht auch 
nur halb so gut. Wo genau nun aber die Wahrheit 
liegt, insbesondere auch, was diese Sex-Sache an- 
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geht, ist so einfach nicht zu sagen, wenn »In vino 
veritas« nicht als Anhaltspunkt akzeptiert wird. An 
Wahrheit muss auch niemand notwendigerweise 
interessiert sein. Vielleicht aber an ein paar Gedan- 
kenskizzen. 


Mythos der Selbstbeherrschung 


Üblicherweise wird der Verzicht auf Alkohol von 
Trinkenden als Disziplinierung und respektable Leis- 
tung eingeschätzt. Üblicherweise erntet der Nicht- 
Trinker vom Trinker ein wohlmeinendes Schulter- 
klopfen und ein »Ich könnte das nie!«. Üblicher- 
weise hält der Trinker den Nicht-Trinker trotz allem 
für einen Spinner. Das initiale Moment von Straight 
Edge setzt voraus, sich mit der öffentlichen Wahr- 
nehmung als Spinner anfreunden zu können, denn 
es arbeitet gegen Konvention und Gewohnheit. 
Es arbeitet gegen die habituelle Selbstzerstörung 
durch abhängig machende Substanzen, sowohl die 
schleichende, rituelle als auch die exzessive. Den- 
noch ist Nicht-Trinken weder Aufwand noch Leis- 
tung, genauso wenig wie Nicht-Tiefseetauchen 
oder Nicht-Holzhacken ein Aufwand oder eine 
Leistung ist. Bestenfalls war es die Entwöhnung, 
sollte einmal eine stattgefunden haben. Nach der 
Entwöhnung besteht die Leistung lediglich in der 
unaufhörlichen Rechtfertigung eines völlig natür- 
lichen Zustandes. Die einzige Leistung des Nicht- 
Trinkers ist es, sich vor dem Trinker den Mund fusse- 
lig zu reden. Interessanterweise wurde der Mythos 
der Selbstbeherrschung von extremen und elitären 
Teilen der Straight-Edge-Szene übernommen und 
mitunter in den radikalen Patchwork-Ideologien 
des Hardline und z.T. Vegan Straight Edge aufgelöst, 
die ihr spezielles diätetisches Gesinnungssüppchen 
unter anderem mit Biozentrismus, Ökofaschismus, 
islamistischer Neigung, Militarismus, Homophobie 
und Abtreibungsgegnerschaft anreicherten. Aber 
auch ein großer Teil der ideologisch gemäßigten 
Straight-Edge-Szene gefiel sich in der Rolle der 
Selbsterneuerer und reformatorischen Distinktions- 
gewinner. In der Idee - und das bestätigen die Peer- 
group-Entwicklungen® aller Straight-Edge-Konjunk- 
turen der letzten 30 Jahre - ist eine psychosoziale 
Dynamik einprogrammiert, die deren wesentliches 
Credo »Think for yourself« unterläuft. Straight Edge 
als Gruppenphänomen tendiert zum Konserva- 
tismus, Dogmatismus, Machismo, Separatismus 
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und zur Uniformierung. Konservatismus schließlich 
auch in sexueller Hinsicht. 

In der gängigen Lesart von Straight Edge gilt Pro- 
miskuität als verwerflich. Promiskuität im Sinne 
von gewissenlosem, willkürlichem Sex, von Ver- 
drängungssex ähnlich der Sinnesbetäubung und 
der Weltflucht durch Drogen. Im Unterschied zu 
Rauschmittelkonsum wird Sexualverhalten aller- 
dings nicht durch ein antrainiertes, sondern ein 
natürliches Bedürfnis motiviert. Die Unebenheiten 
in der Ächtungshierarchie zwischen den Substan- 
zen Droge und Sex sind augenfällig. Der moralin- 
saure Kokon, der zusätzlich um den Straight-Edge- 
tauglichen, reglementierten Sex gewebt wird — den 
Sex in einer festen Bindung also, oder konsequen- 
ter: den spaßfreien Schöpfungssex — ermöglichte 
schließlich auch die passende Ausdeutung der Be- 
griffe für eine vitale christliche Straight-Edge-Sze- 
ne. Viel angepasster geht es kaum für eine genuin 
subversive Bewegung. Selbstbeherrschung in der 
Leistengegend gilt vereinzelt als typische Übung 
des Straight Edge, es kann aber immer nur eine 
kümmerliche und verfehlte Übung sein gegen die 
Selbstbeherrschung im Kopf. 

Wir blicken auf eine jahrtausendelange Geschichte 
der versuchten Domestizierung von Sexualität und 
Liebe zurück. Es wird Zeit, diese Versuche als ge- 
scheitert zu betrachten. Kanalisierung ist ein fort- 
schreitender Prozess, Unterdrückung die Hysterie 
vor der Erneuerung. Sexualität lässt sich nicht 
unterdrücken, bestenfalls freut sie sich über sinn- 
stiftende Kanalisierung. Darum macht die Hosen 
auf, aber auch die Augen! 


Was ist Punk? Bei H&M einen Nietengürtel zu 
kaufen oder in der H&M-Umkleide zu ficken? 


Straight Edge begann als Gegenreaktion auf den 
sich beschleunigenden Nihilismus der Punkbewe- 
gung der späten 1970er-Jahre. Das bedeutet aller- 
dings nicht deren Zurückweisung, sondern vielmehr 
die revisionistische Vereinnahmung und Weiterent- 
wicklung der Punkethik. Aus der diffusen, impulsi- 
ven und unpolitischen Auflehnung gegen Establish- 
ment und bürgerliche Werte des frühen Punk lösten 
sich reflexive, politisierte Strömungen und formten 
das gedankliche Koordinatensystem des Hardcore- 
punk. Neben DIY (do it yourself), Vegetarismus/Ve- 
ganismus, Anarchismus, Emanzipation ist hier auch 
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das Konzept Straight Edge fixiert. In seiner Realisie- 
rung ist Straight Edge oft nur ein soziokulturelles 
Trendphänomen, eine Abgrenzungsmode. In der 
Anlage ist Straight Edge allerdings ein politisches 
Statement. Verzicht auf Alkoholkonsum ist gleich 
Verzicht auf Konsum. Verzicht auf Nikotinkonsum 
ist gleich Verzicht auf Konsum. Eindeutiger kann 
eine konsumkritische Haltung nicht habituell erhär- 
tet werden. Ohne zu sehr in die Polemik über das 
kapitalistische Repressionsmonster abrutschen zu 
wollen, für das die Erfindung des Bierbrauprozesses 
womöglich begünstigender war als die des Rades 
oder die des Mikrochips, dürfte die Brisanz der Ab- 
stinenz vom Betäubungswarenkreislauf einigerma- 
ßen offensichtlich sein. Sedierung hält das System 
stabil. Abstinenz stört. Insofern wäre es sträflich, 
die system- und konsumkritischen Implikationen 
der Straight-Edge-Idee unterzubewerten. Die Idee 
versagt freilich in Sachen Sexualität, ohne dass sie 
es müsste. Der Verzicht auf Sex ist nicht automa- 
tisch der Verzicht auf Konsum. Im Gegenteil. Erst 
die bewusste, sich selbst und den Gegenüber 
respektierende, schamlose Praktizierung von Sex 
kann Sexkonsum aushebeln, mithin die industrielle 
Aufbereitung von Sex, die Bedürfnisoptimierung 
und die Angebotskategorien des Marktes, der die 
unterschiedlichsten, unerfüllten Nachfragen auf- 
fängt. Gegen Porno, Hochglanztitten und mediale 
Sexualisierung hilft am Ende nur Protestficken. 
Außerdem: Die aus konservativer Straight-Edge- 
Perspektive der Entwertung und hedonistischen 
Momentorientierung gezeihte Promiskuität ist bei 
nüchterner Lebensweise automatisch besser als 
ihr Ruf. Straight Edge reagiert auf promiskuitiven 
Sex als Konsequenz und Fortsetzung der berausch- 
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tationen der Idee. 


ı MacKaye gilt als Namens- und Impuls- 
geber. Die MINOR THREAT-Songs 
Straight Edge und Out Of Step gehören 
neben anderen zu den frühen Manifes- 


2 Fortführung von Straight-Edge-Hard- 
core in der zweiten Hälfte der 1980er 
Jahre. Prägende Bands waren u.a. 
YOUTH OF TODAY, GORILLA BISCUITS, 
CHAIN OF STRENCTH. 

3 Straight Edge erlebte im Laufe der 
Jahrzehnte immer wieder Popularitäts- 
schübe. Markant sind vor allem die 


ten Selbstverleugnung und Weltflucht. Dieses Phä- 
nomen ist zeitresistent. Ein einziger Besuch in der 
Hedonismuszentrale Berghain/Panorama Bar in 
Berlin (nur so als Beispiel) illustriert, dass es sich 
in 4/4-Beats noch besser radikalisieren lässt als in 
drei Akkorden. Jeder der einmal dort war, weiß: Im 
Schlaraffenland der bunten Pillen und weißen Pül- 
verchen wendet sich Zwischenmenschlichkeit zu 
einem besinnungs- und beziehungslosen Körper- 
brei. Es ist nur einer der Koks-befeuerten Hochöfen 
gegen die Sozialkälte. Es ist ein großer Bedarf nach 
diesen vermeintlichen Zentralen der Liebe, ein Be- 
darf, der viel aussagt über die zunehmende Ver- 
krüppelung von sozialen Kompetenzen und kom- 
munikativen Skills. Ein Bedarf, der logisch erscheint, 
wenn »Community« nur noch als Web-2.0-Vokabel 
begriffen wird. Mitten im Vexierbild des Liebes- 
Overkills hören wir Rainald Goetz sagen: »Irgend- 
welche Drogen nicht zu nehmen, und zwar aus 
Prinzip, ist das absolut Allerkaputteste, definitiv« 
(Rave). Denn zöge man im Moment der Ekstase den 
künstlich herbeigeführten Rausch ab, bliebe die 
Energie akkumulierter Libido, eine Kraft, die gerade 
durch ihre Tendenz der Bindungsgenese und ihre 
Selbstregulierung die unvorstellbare Potenz zur 
»allerkaputtesten« Nivellierung von Zwängen und 
Kontrolle in sich trägt. Eine freie Liebe allein kann 
Freiheit nicht erstreiten, gewiss. Aber unter den 
wenigen allverfügbaren Waffen ist nüchternes Lie- 
bemachen vermutlich die belebendste. Irgendwo 
zwischen verklärtem Blumenkindersex und orga- 
nisierten Koitusoffensiven erwarten wir gerne die 
Antwort auf die Frage, was es wohl Mächtigeres 
geben kann als eine Gruppe von Menschen, die auf 
alles verzichtet, außer auf sich selbst. (6) 


Initiierung zu Beginn der Achtziger, die 
legendäre YOUTH CREW-Ära und die 
Renaissance im Zuge der Metalcore- 
Etablierung in der zweiten Hälfte der 
1990er Jahre. 

4 In der späteren Neuaufnahme des Stü- 
ckes wurde der Slogan-hafte Charakter 
durch einen Spoken Word-Teil, beginnend 
mit »This is not a set of rules ...« rela- 
tiviert. 

5 www. youtube.com/watch?=QcRBtb 
DLmnU 

6 Sei es die Vereinnahmung durch Reli- 
gion, sei es organisierte Cliquenbildung 
oder die profane ästhetische Überfor- 
mung durch Dress- und andere Codes. 
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G-Hot wurde die Sache dann plötzlich doch etwas 
zu heiß. G-Hot, Rapper aus Berlin und einstig beim 
Label Aggro Berlin unter Vertrag, schrieb mit sei- 
nem Kumpel »Die Kralle« den Song Keine Toleranz. 
Er fordert darin, Schwuchteln die Schwänze ab- 
zuschneiden und will es nicht hinnehmen, dass 
Schwule auch noch Deutschland »regieren«. Der 
Track landete im Netz, eine unbekannte Rapperin 
klagte, die Schwulenverbände gingen auf die Bar- 
rikaden, selbst Die Grünen positionierten sich auf 
ihrer Homepage gegen homophobe Entgleisungen 
im deutschen HipHop. Das alles wurde selbst den 
Labelmachern von Aggro Berlin zu heikel: Man 
schmiss den Interpreten raus. G-Hot wagte sich 
dann noch zu einer Gegendarstellung bei You-Tube 
vor, schließlich sei er »übelst tolerant«, er hätte 
das Ding auch nicht ins Netz gestellt, was könne er 
dafür? Die Schwulen aber könnten ihn mal. Das 
sollte es gewesen sein. 

Kein Fall hat in letzter Zeit den Docht zur Debatte 
so entzündet wie G-Hot. Ist deutscher HipHop 
noch zu retten? Tut sich hier ein neues menschen- 
verachtendes Genre auf? Allzu neu sind die De- 
batten um sexistischen und rassistischen HipHop 
nicht. Amerikanische Interpreten von Blowfly bis 
2LIFE CREW verwechselten schon immer das Mik- 
rofon mit dem Penis und ließen sexistische Zeilen 
kommen. In Deutschland hat Battle-Rap mit sexis- 
tischem Einschlag allerdings erst seit dem Boom 
von Aggro Berlin Hochkonjunktur, wenngleich Kool 
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Jens !homas. leh bin nicht 
wul, und das ist auch cool so. 


Savas als erster Nennenswerter hierzulande der- 
artige Schmuddelreime über Takte legte. Damals 
wurde die Diskussion von Ex-ANARCHIST ACADE- 
MIE-MC und Intro-Autor Hannes Loh losgetreten. 
Loh setzte deutsche Rapper aus dem Umfeld von 
MOR (Masters of Rap) auf die Anklagebank und 
warf ihnen vor, rassistisch zu texten. Jetzt ist die 
Diskussion auch eine um Schwulenfeindlichkeit in 
der Szene, nachdem Bushido »Tunten vergasen« 
wollte, die Dessauer HipHop-Truppe DISSAU CRIME 
mit der »Flak« auf das »Judenpack« einem ihrer 
Songs in einer »Fuck-Homo-Welt« feuerten. G-Hot 
kommt da beinahe wie ein Spätzünder daher. 


Keine Frage: Nicht alles, was gereimt wird, muss 
so gemeint sein. Keine Frage auch: Homophobe 
Einstellungen sind in der Gesellschaft weit verbrei- 
tet. Ob sie zugenommen haben oder nicht, darüber 
lässt sich nur spekulieren. Klar ist, dass »schwul« 
als Schimpfwort deutsche Schulhöfe in den letz- 
ten Jahren erobert hat. Studien zu homophoben 
Einstellungen kamen jedoch zu unterschiedlichen 
Ergebnissen. Eine repräsentative mündliche Be- 
fragung von 12- bis 17-jährigen Jugendlichen vom 
Marktforschungsinstitut iconkids & youth aus dem 
Jahre 2002 ergab, dass 61 Prozent der deutschen 
Jugendlichen gegenüber »Schwulen« und »Les- 
ben« negative Einstellungen haben - sie finden 
sie »nicht« oder »überhaupt nicht gut«. Wilhelm 
Heitmeyer hingegen stellt -— wenn auch geringfü- 
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gig - abnehmende Werte in puncto Homophobie 
fest. Relativ klar dürfte wiederum sein, dass männ- 
liche migrantische Jugendliche vermehrt schwu- 
lenfeindlich sind. Der Sozialpsychologe Bernd 
Simon von der Universität Kiel stellte das erst kürz- 
lich in einer Studie fest: Homophobe Einstellungen 
sind besonders stark bei männlichen Jugendlichen 
türkischer Herkunft ausgeprägt. Knapp 80 Prozent 
dieser Gruppe hält es beispielsweise für »absto- 
ßend«, wenn sich zwei Männer auf der Straße 
küssen. 

Patriarchale Familienstrukturen, Religiosität und 
das Gefühl, in einer Gesellschaft nicht integriert zu 
sein, mögen Gründe für eine verstärkte Abneigung 


Nenn 


gegen Gleichgeschlechtlichkeit sein. Das Problem 
sollte natürlich nicht ethnisiert werden, rasch sind 
hier phänotypische Erkennungsdienste am Werk. 
Schwulenfeindlichkeit gilt dann als ein Problem 
von ethnischen Minderheiten per se. 


Seitdem es HipHop gibt, gibt es auch die Debatte 
darüber, ob schwulen- und frauenfeindliche Ent- 
gleisungen nur die Realität widerspiegeln, also von 
den Interpreten gar nicht so gemeint sind. Zum 
einen gilt HipHop als reale Erlebniswelt, die wahre 
Gefühle und Emotionen transportiert und Authen- 
tizität verkörpert. Die Interpreten wollen also mit 
dem, was sie sagen, ernst genommen werden. Zum 
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anderen ist HipHop natürlich Fiktion, Übertrei- 
bungskunst in Reinform. Und wer das dann alles 
glaubt, kann auch gleich auf den Klapperstorch 
warten. 

Die Reimzeilen von Bushido, G-Hot, Frauenarzt und 
Co. sind im Grunde nichts anderes als die Wahrheit. 
Zwar möchte hier weder Bushido Tunten vergasen, 
noch ein G-Hot Schwänze abschneiden. Das mag 
allenfalls eine Zuspitzung dessen sein, was für 
viele ein Problem ist, nämlich, dass sich Schwule 
freizügig zeigen und in einer demokratischen Ge- 
sellschaft gleichberechtigt sein wollen. Bushido 
gibt genauso selbstverständlich zu verstehen, dass 
Schwule nicht normal seien, wie G-Hot unverblümt 
einräumt, dass es in seinen Kreisen normal wäre, 
Schwule scheiße zu finden. 


Die Entgleisungen im deutschen HipHop sind Teil 
einer Unterhaltungskultur, in der die Geschlech- 
terfrage zunehmend humoristisch oder durch die 
Kunst des Übertreibens geklärt wird. Über Mario 
Barth und Co. darf im Abendprogramm gelacht 
werden. Für die einen ist das ein Festival der Ka- 
lauer, für andere spaßig konnotierte sexuelle Be- 
lästigung. Die Linguistin Helga Kotthoff resümiert 
in ihrem Buch Das Gelächter der Geschlechter, dass 
das Kennzeichen dieser spaßigen sexuellen Beläs- 
tigung sei, dass der Belästiger sich immer wieder 
mit dem Argument »zurückziehen« könne, er habe 
nur einen Scherz gemacht. Wer über diesen Scherz 
nicht lachen kann, gilt schnell als humorlos, prüde 
und verkrampft. So herrscht gerade bei obszönen 
Scherzen und dem Spiel überzogener Beleidigung 
ein gewisser Druck, alles zu tolerieren. Wer Hu- 
mor hat und wer nicht, definieren die medial Mäch- 
tigen. 

Auch die HipHop-Szene agiert mit sexuell kon- 
notiertem Angriffswitz. Im spielerischen Modus der 
Beleidigungen werden Realitätsbezüge gelockert, 
zugleich verfestigt. Wer nicht lacht oder mitmacht, 
ist Spielverderber, wer mitlacht bestimmt den Dis- 
kurs. Das schließt zwar andere nicht gleich aus, 
schließt aber viele nicht mit ein. Witzigkeit und 
die Kunst des Übertreibens wird Frauen bis heute 
nicht im gleichen Maße attribuiert wie Männern. 
Auch üben sich Mädchen in ihren Cliquen, zu die- 
sem Ergebnis kommt Helga Kotthoff weiter, kaum 
in aggressiven Angriffsscherzen und auch nicht in 
dessen Abwehr. Bei Homosexuellen sieht das ähn- 
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lich aus. Heterosexuelle Jungen hingegen sozialisie- 
ren sich zunehmend durch Praktiken des Angriffs- 
humors und des gegenseitigen Konterns. 


Dass derzeit nicht BLUMENTOPF und HipHop mit 
Vordiplom en vogue ist, sondern unter die Gür- 
tellinie gehender Machoism-Rap für kleine Jungs, 
verwundert kaum. Die Ängste der Jugend sind 
— glaubt man den Shell-Jugend-Studien — gerade 
die vor Arbeitslosigkeit und sozialem Abstieg. 
Hinter vermeintlichen phallischen Triumphen am 
Mikro steckt in Wahrheit eine panische Angst 
vor »Entmännlichung« (Horst-Eberhard Richter). 
Darauf deuten auch die neusten homophoben 
Entwicklungen in der HipHop-Szene hin: Sie sind 
Angriff in und Abwehr einer Risikogesellschaft, die 
zugleich eine Konsensgesellschaft ist, in der alle 
miteinander sollen, in der Männlichkeit mitunter 
»neue Männlichkeit« bedeutet und diese Männ- 
lichkeit das Weibliche im Manne meint. 
Zugegeben: Dieser »neue« Mann ist ein Medien- 
produkt. Er wurde zu Beginn der 1990er-Jahre von 
den Medien in der Öffentlichkeit lanciert. Der 
Sozialwissenschaftler Detlef Pech behält Recht, 
wenn er in seinem Buch Neue Männer und Gewalt 
schreibt, dass der Begriff des »neuen Mannes« in 
den Medien eindeutig negativ konnotiert war. Das 
Neue an ihm war, was vom tradierten Männlich- 
keitsentwurf abwich, zugleich war es mit einem 
empfundenen Machtverlust verbunden; das meinte 
das Weibliche im Manne, also das, was heute im 
Jugendjargon als schwul gilt. Gleichwohl muss sich 
der Mann heute den Gegebenheiten einer um- 
strukturierten globalisierten Lohnarbeitswelt an- 
passen, in der als weiblich geltende Kompetenzen, 
sogenannte soft skills, abverlangt werden. 

Die Männer haben erkennen müssen, dass Durch- 
setzungskraft immer weniger an Körperkraft in ei- 
ner Gesellschaft gekoppelt ist, in der zunehmend 
kognitive Kompetenzen gefragt sind. Detlef Pechs 
Anmerkungen sind in diesem Zusammenhang be- 
rechtigt, wenn er resümiert, dass sich mittels der 
drei großen repräsentativen Studien über Männ- 
lichkeit in der Bundesrepublik, die es bislang gab, 
vor allem eines sagen lässt: dass eine Verlagerung 
in den Selbstbeschreibungen der Männer stattfin- 
det. Die einstige Zusammenführung von Männlich- 
keit und Gewalt als Verständnis von Durchset- 
zungskraft und Macht gilt so nicht mehr. In diesem 
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Punkt treffen sich Pechs Argumente mit denen wurde Sexismus im Gegensatz zu Rassismus immer 
von Robert W. Connell, der das Konzept »hegemo- als Bagatelle abgehandelt, schließlich gab es keine 
nialer Männlichkeit« vertritt. Connell attestiert der Forderung eines Ausschlusses des anderen Ge- 
Gesellschaft, dass die Legitimation patriarchaler schlechts aus einer nationalen Gemeinschaft, viel- 
Macht »zusammengebrochen« sei, auch wenn das mehr einen Einschluss unter männlichen Vor- 
Patriarchat noch existiert. Eine weltumspannende zeichen. Und wenn die Jugendlichen in den Jugend- 
Bewegung für die Emanzipation der Frauen sei klubs die Mikros in die Hand nahmen und zum 
entstanden. Ähnliches gilt ebenso für die Homo- Rappen ansetzten, dann war das schon ein Beitrag 
sexuellen, wenn auch in deutlich geringerem Maße. zur Integration. 

Weil es Eindeutigkeiten nicht mehr gibt, sind virile Das war gut gemeint, aber falsch verstanden. Hip- 
Formen von Männlichkeit für viele erstrebenswert. Hop war nie dezidiert links. Ein Teil der HipHop- 
In diesem Punkt muss HipHop in seiner sexis- Szene gab sich immer schon bewusst offen geldgie- 
tischen Spielweise als plakativer Gegenentwurf in rig, war mit konkurrenzkapitalistischen Regeln per 
einer Gesellschaft begriffen werden, in der ein ver- Du,nur eben bemüht, Straßengewalt in Wortgewalt 
altetes Männlichkeitsmodell ausgedient hat. Zu- zu verwandeln, scherte sich aber einen Dreck um 
gleich ist die Spielweise des HipHops an der Demo- politisch korrekte Worte und Liebeserklärungen an 
kratie geschult. Die Interpreten wissen sehr wohl eine offene, freie und demokratische Gesellschaft. 
um die Aporien ihrer Übertreibung. Sie produzieren In der Tat: Die Zunahme von homophoben Reimen 
Kritik bewusst, sie erwarten sie, nicht selten wird im deutschen HipHop mag eine neue Dimension 
sie erhofft. Dass Bushido gegen Gewalt im Rahmen sein. Sie sind ein Angriff auf eine freie, demokrati- 
einer Bravo-Aktion auftritt, obwohl er zuvor den sche Gesellschaft, in der Schwule auch Bürgermeis- 
bösen Buben mimte, könnte ein besserer PR-Trick ter werden und Frauen nicht nur Hosen anhaben, 
nicht sein. sondern längst die besseren Schulabschlüsse mit 
Die Kritik kam nun jüngst von den Schwulen- nach Hause bringen. Sie sind eine Reaktion auf eine 
und Lesbenverbänden, von CDU, FDP bis zu den Schrittweise rechtliche Gleichstellung von Homo- 
Grünen. Alle zeigten sich einigermaßen verwun- sexuellen, die zugleich Konkurrenz bedeutet und 
dert bis verärgert, was Bushido, G-Hot und Konsor- Angst macht. 

ten in ihrer Freizeit so alles reimen können. Dabei Homophobe Einstellungsmuster gehen also keines- 
wird an ihnen exemplarisch nur deutlich, was für falls mit einstigen juristischen Restriktionen einher, 
einen Teil der HipHop-Szene schon immer galt: zumindest in der westlichen Welt. Gegen Ende des 
dass es keine völlige Gleichberechtigung gibt und 19. Jahrhunderts wurde der Homosexuelle als Typus 
auch nicht geben soll. Pädagogen, Sozialarbeiter zunächst klar definiert - sowohl aus medizinischer 
und Akteure der HipHop-Szene selbst haben mi- Sicht als auch in Form vermehrter rechtlicher Ab- 
grantische Jugendliche jahrelang von rassistischen grenzung, wenngleich das erste bekannte gesetz- 
Topoi und verbalen Fehltritten freigesprochen. Wer liche Verbot sexueller Beziehungen zwischen Män- 
»ausländisch« war, konnte nicht »ausländerfeind- nern unter Androhung der Todesstrafe aus dem 
lich« sein. Über Sexismus redete man erst gar Jahre 550 vor Christi stammt. Heute koexistieren 
nicht, zu schnell wurde der Vorwurf erhoben, hier homophobe Einstellungen mit rechtlichen Zusprü- 
beschuldige eine Majorität die Außenseiter der chen an die Homosexuellen. Sie sind ein Abwehr- 
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LESBIANS ON ECST, 


Die LESBIANS ON ECSTASY aus Montreal sind stre- 
ckenweise ganz schön nervig. Und das ist als ab- 
solutes Lob gemeint. Sie liefern queer spirit, der laut 
und zappelig daher kommt, der sich nicht unterbut- 
tern lässt, sondern sich der sägenden Instrumente 
selbst ermächtigt. Die neue queere Strategie lautet 
nämlich: Angriff, frontal. Kein Ducken und ver- 
schüchtertes Murmeln mehr und schon gar keine 
Betroffenheits-Schiene. Die Lezzies (so der selbst 
gewählte Kosename der Band, der in Deutschland 
allerdings leicht mit den LASSIES, also LASSIE SIN- 
GERS, verwechselt werden kann) verzahnen Dance- 
floor-Rhythmen mit Punk-Spirit und Industrial- 
Noise. Gegenüber ihrem Debüt (2004) sind auf dem 
zweiten, 2007 erschienenen Album We Know You 
Know (Alien8 Recordings / Hausmusik) auch Folk- 
Elemente hinzugekommen — was sich nicht zu- 
letzt daraus erklärt, dass sich die Nummern mal 
direkt, mal lose auf die feministische und lesbische 
Musik der 1970er-Jahre beziehen, sei es in Form von 
Coverversionen, sei es in Form von Zitaten. 

Für We Know You Know wurde aus allen erdenk- 
baren popkulturellen Bereichen geplündert, von 
Shanties (ein bislang fast immer männlich be- 
setztes Genre) bis zu einem Zitat des BURZUM- 
Sängers Varg Vikerness (»Why Should I Regret To 
See The Light?«) biegen die Lezzies alles in ihren 
queeren Kontext, wie es ihnen gefällt. Dass eine 
explizit politisch emanzipatorische Band den Neo- 
nazi Vikerness zitiert, einstige Schlüsselfigur der 
rechten Black-Metal-Szene, mag auf den ersten 
Blick irritieren, doch hier geht es darum, Kontexte 
im Sinne einer Selbstermächtigung zu verdrehen 
(das, was auch die Rechten erfolgreich betreiben) 
und für die eigene Intention nutzbar zu machen. 
Zitat und Spiel mit Zeichen sind allemal zentrale 
Elemente dieser herzerfrischend überdrehten Band, 
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die permanent den Mythos von Authentizität 
dekonstruiert und die gängige Gleichsetzung »au- 
thentisch = natürlich resp. echt« nicht zuletzt aus 
gender-technischen Überlegungen über Bord wirft. 
Denn genauso wie Heterosexualität von vielen im- 
mer noch als »natürlich« angesehen wird, herrscht 
in zahlreichen Rock-Köpfen das Klischee vor, dass 
nur »erdige«, »eigenständige«, nicht auf Zitaten auf- 
bauende Musik »echt« im Sinne von »natürlich« sein 
könne. Doch bei den Lezzies ist so ziemlich alles 
anti-essenzialistisch. Und optimistisch. Sie zitieren 
die Songs der »Womyns Music« aus den 1970er- 
Jahren (die Band bezieht sich explizit auf den Kata- 
log des 1973 von einem feministisch-lesbischen 
Kollektiv gegründeten Olivia-Labels), diese wurde 
jedoch musikalisch auf die Bedürfnisse einer neu- 
en Generation feministischer und/oder lesbischer 
Frauen umgeschrieben, deren Ansatz sich vielleicht 
am besten, wenngleich verkürzt, als offensive DIY- 
Punk-Geste bezeichnen lässt. 

Obwohl die LESBIANS ON ECSTASY bereits mit 
dem Song Bitchsy in der TV-Serie Queer As Folk 
vertreten waren, kann von einem kommerziellen 
Erfolg noch keine Rede sein. Was die Band so ein- 
zigartig macht, aber auch einem Massenerfolg 
entgegensteht, ist nicht zuletzt ihr Bruch mit Er- 
wartungshaltungen und Klischees. Das Konzept der 
LESBIANS ON ECSTASY ist auch in materialästhe- 
tischer Hinsicht queer, sperrt sich gegen Zuwei- 
sungen, etwa jener, dass Folk die typische Aus- 
drucksform lesbischer Künstlerinnen, Dancefloor 
und Electronica typische Ausdrucksform schwuler 
Künstler sei. Ihre gegen Ausgrenzungen und Zuwei- 
sungen gerichtete Musik plädiert damit mehr oder 
minder deutlich für offene Sexualitäts-Konzepte, 
ohne dabei jedoch gewisse Verbindlichkeiten über 
Bord zu werfen. 
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>»  [SE:] Die erste Frage, die ich dir stellen möch- 
te, bekommst du wahrscheinlich ständig gestellt. 
Deine Antwort interessiert mich trotzdem: Han- 
delt es sich bei eurem Bandnamen um eine Ana- 
logie zu CHICKS ON SPEED? 

« [LOE:] Die CHICKS ON SPEED sind fabelhaft. 
Die Musik ihres ersten Albums hat uns definitiv be- 
einflusst — elektronische Beats mit LoFi-Samples, 
Gitarre und Punk-Gesang zu verbinden. Das war al- 
les ziemlich aufregend und kam zu allem ursprüng- 
lich auch noch [in den USA] auf K Records raus, ein 
Label, das wir total mögen. Und eines Tages, als wir 
mal wieder rumscherzten (was wir eigentlich stän- 
dig tun), meinte jemand von uns: »Ich schätze, wir 


sind eher LESBIANS ON ECSTASY«. So stand der 
Name fest. 


>» Seid ihr professionelle Musikerinnen? Und 
fühlt ihr euch gleichzeitig dem Kunstkontext 
verbunden? 

«< Wir haben alle einen unterschiedlichen Back- 
ground, einige von uns haben Musik studiert, an- 
dere sind Autodidaktinnen. Und wir sind alle auch 
noch in anderen künstlerischen Bereichen aktiv. Ja- 
ckie arbeitete lange Zeit als experimentelle Klang- 
künstlerin, Veronique ist Fotografin, Frankie ist Fil- 
memacherin und Bernie hat am Theater gearbeitet, 
heute ist sie Künstlerin und arbeitet an multime- 
dialen Rauminstallationen. Wir sind auch als Band 
mehr und mehr in den Kunstkontext gerutscht, tre- 
ten in Galerien auf. Unser kommendes Projekt ist 
eine Rockoper, die wir im Mai an der »International 
Art Biennale« von Montreal aufführen werden. 
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>» Sehtihr euch als Teil eines größeren queeren 
Musiker-Netzwerks? Ihr seid ja zum Beispiel mit 
den KIDS ON TV befreundet. Gibt es eine große 
queere Musikszene in Kanada? 

« Diesbezüglich passiert total viel — und zwar 
schon eine ganze Weile, aber jetzt erst beginnen 
die Leute davon Notiz zu nehmen. Nordamerika 
hat definitiv eine aktive queere Musikszene, die alle 
möglichen Stile umfasst. Dazu zählen Bands und 
Solokünstler_innen wie SCREAM CLUB, TRACY AND 
THE PLASTICS, KATASTROPHE und KIDS ON TV. 
Sie alle sind Schwestern im gemeinsamen Kampf, 
wenn du weißt, was ich meine. Wir unterstützen 
uns gegenseitig, tauschen Wissen und Erfahrungen 
aus. Es ist großartig, dass Bands wie GOSSIP und 
LE TIGRE inzwischen auch vom Mainstream wahr- 
genommen werden. Keine Ahnung, welche Aus- 
wirkungen das auf die Gesellschaft als Ganzes 
haben kann, aber es motiviert einen, wenn man 
sieht, dass einigen unserer Freunde inzwischen die 
Aufmerksamkeit zu Teil wird, die sie verdient ha- 
ben. 


>» Schwule Musik wird meist mit Elektronik 
und der Club-Szene (House etc.) assoziiert, lesbi- 
sche hingegen mit »handgemachter« Musik. Wie 
kommt es deiner Meinung nach, dass sich dieses 
Klischee bis heute gehalten hat? 

« Seit Aufkommen von Disco sind Tanz- und 
Club-Musik in den USA integraler Bestandteil der 
Schwulenkultur gewesen. Beides spielte eine große 
Rolle in der Geschichte der Schwulenbewegung, 
die Clubs haben stets Räume angeboten, in denen 
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sich schwule Männer treffen konnten, Räume, in 
denen sie unter sich waren ... Für Frauen spielte 
hingegen die Folk-Musik eine wichtige Rolle im 
Kampf um Gleichberechtigung. In den 1970ern war 
Folk die Protestmusik schlechthin, daher schlossen 
sich Frauen dieser Musik an, brachten dort ihre An- 
liegen ein. Trotz dieser Traditionslinien beginnen 
sich die Schemata allerdings langsam aufzulösen. 
Viele unserer Freundinnen lieben Tanzmusik, orga- 
nisieren Tanzpartys. 


>» Auf eurem ersten Album dominierte noch 
Techno, inzwischen seid ihr sehr melodisch ge- 
worden. Habt ihr eure Strategie bewusst geän- 
dert? 

«< Was sich vor allem geändert hat, sind unsere 
Referenzen. Wir haben uns inzwischen sehr viel 
mit Musik aus den 1970ern beschäftigt, zu dieser 
Zeit basierte die meiste feministische Musik eben 
auf Folk und war sehr melodisch. Wir haben all 
diese Referenzen mit dem vermischt, was unser 
bisheriges Markenzeichen gewesen ist, haben sie 
mit Beats und Basslinien aufgepeppt. 


>» Mir gefällt an euch, dass ihr einerseits an ei- 
ner ganz neuen Form von lesbischer Club-Musik 
arbeitet, dabei aber nie die Tradition lesbischer 
Songwriterinnen aus den Augen verliert (obwohl 
es ja so einfach wäre, sich aus heutiger Sicht über 
sie lustig zu machen). Wie hat sich dieses Mitein- 
ander ergeben? 

« Das ist ein wichtiger Punkt, denn es wäre so 
einfach, sich über die alte lesbische Musik lustig 
zu machen, so dass es fast schon wieder radikal 
ist, diese Sachen ernst zu nehmen. Nach einem un- 
serer ersten Konzerte kam eine Frau aus dem Publi- 
kum auf mich zu und meinte, sie habe sich zum 
ersten Mal in ihrem Leben cool gefühlt, jedes Wort 
aus einem Song der INDIGO GIRLS zu kennen. 
Ich habe das total nachempfinden können. Viele 
Frauen schämen sich für eine bestimmte Tradition 
von »Girl Culture« oder »Lesbian Culture« und 
wollen damit nichts mehr zu tun haben. Uns geht 
es deshalb darum, die coolen Aspekte dieser Kultur 
herauszupicken und mit ihnen zu arbeiten. 


» Euer neues Album hat einige utopistische An- 


sätze, transportiert den Aktivismus der 1970er, 
was sich natürlich daraus ergibt, dass ihr das Oli- 
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via-Label als Inspirationsquelle benutzt. Fühlt ihr 
euch der Frauenbewegung verbunden? Warum 
greift ihr diese Phase der Emanzipationsbewe- 
gung heute auf? 

« Oh, das sind schwierige Fragen. Das ist in Wirk- 
lichkeit alles ganz schön kompliziert. Ich denke, 
wir haben uns diesen Songs aus einer Art nostal- 
gischem Gefühl zugewandt — nicht notwendiger- 
weise wegen der Musik von damals, sondern wegen 
der Hoffnungen und des Optimismus, den alle da- 
mals hatten. Heute sieht die Welt viel beschissener 
aus -— Umweltprobleme, das Erstarken der poli- 
tischen Rechten, der Krieg im Mittleren Osten - 
die Scheiße ist überall. Indem wir uns der älteren 
Stücke annehmen, können wir auch einen Blick auf 
deren Zeitumstände werfen. Vielleicht ist das ja am 
Ende ein eskapistisches Konzept? 


» Wer sind die Frauen im Innencover eurer 
neuen CD? 

< Hey, das sind wir! Wir in unserem Proberaum 
zusammen mit unserer Freundin Josee B., die auf 
der Platte auch als Sängerin und Arrangeurin betei- 
ligt ist. 


>» Esgibt auch eine Coverversion der Titelmelo- 
die von The L Word. Würdet ihr in The L Word 
auftreten, wenn man euch fragen würde? 

« Wir hoffen ja, dass sie uns fragen, aber ich 
glaube nicht, dass sie uns haben wollen. Ich denke 
mal, dass wir zu schmuddelig sind für die L-Lezzies. 
Aber es wäre lustig, wenn wir in The L Word auftau- 
chen würden. Uns schwebt eine Szene vor, in der 
sich alle Protagonistinnen am Ende auf einer unse- 
rer Shows einfinden — eingefädelt von Shane, dem 
einzigen Charakter, der Mumm genug hätte, um bei 
den LESBIANS ON ECSTASY aufzutauchen. 


>» Wie sieht euer Publikum aus? Kommen 
schwule Jungs oder sogar männliche Heteros zu 
euren Shows? Heteros scheinen ja die eigen- 
artigsten Vorstellungen von dem Begriff »les- 
bisch« zu haben, oder? 

< Unser Publikum ist total gemischt. Baby Dykes 
und Metal Heads rocken gemeinsam ab. Es könnte 
nicht besser sein! Wir haben keinen separatis- 
tischen Ansatz, unser Wunsch ist es, dass alle zu 
unseren Konzerten kommen, unabhängig vom Alter 
und von sexuellen Präferenzen. oO 
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Benedikt Köhler. KIDS ON TV. 
Unmixing Business and Pleasure - 


Q 


Zwei Lesarten einer Löschung. 


Die Geschichte der kanadischen Band KIDS ON 
TV hat alle Bestandteile für ein großes Drama: 
Einer jungen Avantgarde-Band gelingt mit ihrer 
ersten Veröffentlichung Mixing Business With 
Pleasure (2007) eine popkulturelle Ausdrucksform, 
in der Kapitalismus- und Heteronormativitäts- 
Kritik eine neue Verbindung eingehen. Im Song 
Breakdance Hunx singen 
sie leicht hysterisch vom 
Marktwert junger Männer- 
körper, in Hanky Codes von 
der geheimen Taschentuch- 
sprache der Schwulenszene. 
Prompt reagieren konserva- 
tive Unternehmerinteressen 
auf diese Provokation und 
zensieren die künstlerischen 
Äußerungen der Band. 

Mit den KIDS ON TV hat das Subgenre Queercore 
einen neuen markanten Punkt erreicht. Queercore 
- oder, wie es zu Anfang noch hieß: Homocore - 
entwickelte sich Anfang der 19g90er-Jahre im Zuge 
des Punk-Revivals und der damit verbundenen Do- 
It-Yourself-Kultur. So entstanden neue Bands wie 
PANSY DIVISION oder EXTRA FANCY, deren Mit- 
glieder größtenteils homosexuell waren und mit 
musikalischen Mitteln gegen sexuelle Ausgrenzung 
und Diskriminierung protestierten. 

Doch das Projekt »Queercore« blieb nicht unum- 
stritten. Die Etablierung eines eigenen Musikgenres 
mit dem Anspruch oder der Aufgabe, queere Le- 
bensentwürfe oder sexuelle Differenz zu repräsen- 
tieren, bedeutet zugleich, dass damit eine Unter- 
scheidung zwischen »queerer« und »normaler« 
Musik anerkannt und festgeschrieben wird. Den- 
noch konnte sich die Szene, die in Kanada, den 
USA und in Großbritannien ihre Wurzeln hatte, 
schnell in andere Regionen ausbreiten. Ab Mitte der 


1990er-Jahre entstanden zudem die ersten Sub- 
Subgenres, die Einflüsse aus anderen Genres ver- 
arbeiteten. Trotz dieser Expansion und den Auftrit- 
ten von PANSY DIVISION im Vorprogramm von 
GREEN DAY ist Queercore bis heute weitgehend 
eine Underground-Angelegenheit geblieben. 
Nachdem die KIDS ON TV ein paar ihrer Songs 
auf MySpace hochgeladen 
hatten, verschwand am 
1. März 2007 »ohne Vorwar- 
nung oder Erklärung« das 
gesamte Profil der Band 
plötzlich von dieser Platt- 
form, wodurch der wich- 
tigste internationale Kom- 
munikationskanal — 14.000 
»Freunde« besaß die Band 
zu dem Zeitpunkt auf My- 
Space - der ansonsten vor allem lokal bekannten 
Band zerstört wurde. Dank der sozialen Vernetzung 
(vor allem durch Weblogs) blieb diese Angelegen- 
heit nicht lange unbemerkt. Es entwickelte sich 
eine umfassende Diskussion, die der Band ein ganz 
neues Maß an Aufmerksamkeit und Zuwendung 
einbrachte. 

Ich möchte hier zwei Lesarten der Debatte vorstel- 
len: zunächst die Sichtweise des journalistischen 
Mainstreams, der schnell von Zensur und dem 
Kampf von David gegen Goliath sprach. Davon 
hebt sich eine zweite Lesart ab: die »Löschungs- 
affäre« als gescheiterter Versuch einer subversiven 
Kommerzialisierung sexueller Identität. 


Erste Lesart: David gegen Goliath 
Mit der Löschung des KIDS ON TV-Profils auf My- 


Space wurde die Queercore-Bewegung wenigstens 
vorübergehend auch in einer breiteren Öffentlich- 
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keit bekannt. Das Ereignis wurde schnell in einem 
Interpretationsrahmen wahrgenommen, in dem 
sich Begrifflichkeiten und Interessen der Antizen- 
sur- bzw. net-neutrality-Bewegung und der homo- 
sexuellen Aktivistenszene trafen. 

So wurde die Angelegenheit zum einen als exem- 
plarisch für das rücksichtslose Durchsetzen der 
ökonomischen Interessen des neuen MySpace-Be- 
sitzers Rupert Murdoch dargestellt: Inhalte, die 
nicht den Konzerninteressen entsprechen und ins- 
besondere den Werbekunden missfallen könnten, 
würden demnach einfach gelöscht. Für die Anti- 
zensuraktivisten ist der Fall damit klar: Hier wird 
zensiert. Blickt man dagegen auf die Inhalte, so 
fühlt sich die Homosexuellen-Aktivistenszene an- 
gesprochen, denn die Kündigungs-Mail von My- 
Space (»Nacktbilder oder anstößige und gewalt- 
tätige Bilder«) gab Anlass zur Vermutung, dass die 
offensive Präsentation ihres queeren Lebensstils 
der Grund für die Löschung gewesen war: »We 
suspect that [...] the discussion of sexuality in our 
lyrics and the open embrace or radical culture was 
too much for myspace. We definitely ran into their 
limits whatever they were«, äußert sich die Band 
selbst. 

Während sich also die einen dafür einsetzen, dass 
sich Internetplattformen, die sich dem Web-2.o0- 
Modell des nutzergenerierten Inhalts verschrieben 
haben, auch bei missliebigen (z.B. queeren) Inhal- 
ten neutral verhalten müssen, setzen sich die ande- 
ren explizit dafür ein, dass queere Lebensentwürfe 
überall (und damit auch im www) akzeptiert und 
als gleichwertig anerkannt werden. Trotz unter- 
schiedlicher Ausgangspunkte treffen sich beide 
Seiten in dem Ziel, das »queere Netz« zu retten. 
Das wird vor allem anhand der Diskussionen deut- 
lich, die auf dem von der Band neu angelegten My- 
Space-Profil (!) »myspaceprofiledeletions« statt- 
gefunden haben. Dort meldeten sich rasch zahl- 
reiche Künstler und Aktivisten zu Wort, die gegen 
die Zensur »unbequemer« Texte, Songs und Bilder 
protestierten. So zum Beispiel der Künstler Fern- 
ando Carpaneda, dessen Skulptur »My Ass To The 
Pope« — gedacht als Protest gegen die kirchliche 
Ablehnung von Homosexualität und Homoehe - 
möglicherweise ebenfalls zu einer Profillöschung 
geführt hat. Ein weiterer User, Warbear, berichtet 
davon, dass sowohl sein Profil also auch seine Bil- 
der mehrere Male gelöscht bzw. entfernt wurden 
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und berichtet von Nutzern »being banned, being 
repressed and feeling frustrated becosue [sic] of 
their differences to that market niche«. Die Nut- 
zerin Smokey Fable bezeichnet die MySpace- 
Moderatoren sogar als »sexist fascists«, da sie ein 
feministisches Kunstwerk von ihr gelöscht haben: 
»It was a statue of a lady’s stomach cut in half re- 
velaving a golden egg. | don't see what's so politi- 
cally incorrect about being female. It wasn’t trashy 
or bloody or anything it was fucking art ... there 
wasn't even nipples!« 

Diese Kritik nehmen die KIDS ON TV in Folge auf 
und stellen fest, dass vor allem die Kommerzialisie- 
rung der Plattform für die Ausgrenzung verant- 
wortlich ist: »the groups that are targeted for cen- 
sorship seem to be mostly non-profit, activist 
groups. i believe that the reason that there are so 
many commercial porn profiles whose accounts 
are not deleted is because they are paid advertisers 
of myspace.« Pornographische Inhalte werden 
demnach nur bei bezahlenden Werbepartnern ak- 
zeptiert, nicht aber in »non-profit«-Nutzerprofilen. 
Auch in journalistischen Darstellungen findet man 
diesen Erklärungsansatz; so zum Beispiel bei Peter 
Mühlbauer (Telepolis), der es für möglich erachtet, 
dass hinter der Löschung eine »großangelegte 
Säuberungskampagne« von Rupert Murdoch, dem 
»konservativen Medienmogul«, stehen könnte, 
oder bei Caroline von Lowtzow, die kritisiert, dass 
ein Internetdienst, der Vernetzung und Kommuni- 
kation in den Mittelpunkt des Geschäftsmodells 
stellt, ohne vorhergehende Absprache mit den Be- 
troffenen (hier: einer »offensiv schwul-lesbischen 
Band«) deren Seiten löscht. 


Zweite Lesart: Ein gescheitertes 
Geschäftsmodell 


Aber dies ist nur die eine Seite des Geschehens. 
Eine andere Erklärung geht von der theoretischen 
Figur des »Parasiten« aus, die der französische 
Soziologe und Philosoph Michel Serres in seiner 
gleichnamigen Schrift geprägt hat. So weist der 
MySpace-Benutzer mikiki in einem Kommentar 
darauf hin, dass die queere Subkultur immer noch 
eine Subkultur sei, die — sofern sie eine breitere 
Öffentlichkeit für ihre Anliegen gewinnen will — 
darauf angewiesen ist, sich auf subversive Weise 
nicht-queerer Werkzeuge und Netzwerke zu bedie- 
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nen wie zum Beispiel YouTube oder eben MySpace: 
»this model is another example of the way that 
queer people not only can and should, but HAVE 
TO parasitically utilize straight-world tools for 
building our own communities.« Interessanter- 
weise wurden diese subversiven Inhalte in der De- 
batte bislang gerade nicht als solche gesehen. Im 
Gegenteil: An mehreren Stellen wurde der Versuch 
unternommen, die Band von jeglichem Subver- 
sions- und Obszönitäts-Verdacht reinzuwaschen. 
So erklärt der Queerbeat-Konzertveranstalter Tho- 
mas Lechner in dem Beitrag von Caroline von 
Lowtzow, dass die Band, auch wenn in ihren Song- 
texten schon einmal Begriffe wie »Schwanzlut- 
scher« vorkämen, keine Nacktbilder auf die Seite 
hochgeladen habe, »höchstens mal Bassist John 
Caffery in Unterhosen oder bemaltem Körper.« 
Das heißt also: Das Profil der Band wurde nicht 
gelöscht, weil sie sich be- 
wusst den Regeln der On- 
line-Community _wider- 
setzt hätten. Ihr Protest 
bleibt also dieser Darstel- 
lung nach auf die Musik be- 
grenzt; was die MySpace- 
Präsenz betrifft, haben sich 
die KIDS ON TV bemüht, 
sich den Vorschriften und 
Gewohnheiten so weit wie 
nötig anzupassen, denn »was obszön oder anstößig 
ist, ist ein Stück weit immer auch Ansichtssache«. 
Mit Bemerkungen wie dieser wird die künstlerische 
Intention der Band - schließlich geht es gerade um 
den Protest gegen die Ausblendung queerer und 
damit für den Mainstream obszöner Sexualitäten 
oder Lebensentwürfe (Judith Halberstams queere 
Zeiten und Räume) — negiert, wenn nicht sogar in 
ihr Gegenteil verkehrt. Skandalös ist hier: Das Profil 
der Band wurde gelöscht, obwohl es eigentlich 
gar nicht obszön war. Dass es im Queercore im 
Kern um eine grundlegende politische (nicht: ge- 
schmäcklerische) Diskussion von Obszönität geht, 
fällt hier vollkommen unter den Tisch. 

Genau an dieser Stelle wird der Fall widersprüch- 
lich. Auf der einen Seite kritisieren die KIDS ON TV 
in ihren Texten die Kommerzialisierung von Sexua- 
lität und in diesem Zusammenhang auch die Ent- 
Stehung einer queeren Sexökonomie. Die Texte ha- 
ben also einen deutlichen aufklärerischen Impetus, 


während sich die Band auf der anderen Seite im 
Dienste ihrer Karriere dazu gezwungen sieht, genau 
diejenigen Marktmechanismen ironiefrei und un- 
distanziert anzuwenden, gegen die sich ihre Texte 
ständig aussprechen. 

Die Band hat immer wieder versucht, ihre (sich 
allerdings den Diskursregeln des MySpace-Univer- 
sums unterordnende) »queerness« als Erklärung 
für die Unterdrückung (»Säuberung«, »Zensur«) 
anzuführen. Doch was macht sie damit genau? Sie 
setzt die eigene sexuelle Differenz als Distinktions- 
kapital in der popkulturellen Aufmerksamkeits- 
ökonomie ein und erfüllt damit die eigene Kritik: 
»Certainly you must realize that you have a market 
value ... Yeah, a little blonde boy who breakdances 
and sucks cock.« In einigen Antworten der My- 
Space-Nutzer oder Telepolis-Leser deutet sich an, 
dass ihr Publikum diese Kritik besser verstanden 
hat als die Band selbst. 

Die Pointe des Ganzen liegt 
also darin, dass gerade eine 
Band, die sich in ihren Song- 
texten immer wieder mit 
der kapitalistischen Sym- 
biose von Sex und Geld aus- 
einandersetzt, am eigenen 
Leib erfahren muss, wie es 
ist, wenn diese Verbindung 
brüchig wird. Möglicherwei- 
se sind gerade Bands jenseits der Heteronorma- 
tivität am stärksten vom Wohlwollen kommerziel- 
ler Netzwerke wie MySpace abhängig. Denn das 
Hauptproblem der Profillöschung war, wie immer 
wieder betont wurde, dass auf diese Weise ein 
zentraler Vertriebskanal der Band weggefallen ist. 
Das ist die Schattenseite des Parasitierens: die 
Abhängigkeit — in diesem Fall von der Murdoch- 
Plattform MySpace. Was zumindest vordergründig 
als Emanzipationskampf begann, scheint letzten 
Endes darauf hinauszulaufen, die so brüsk zerstörte 
Abhängigkeit zu restaurieren. Am 25. März äußert 
sich die Band, nachdem MySpace das gelöschte 
Profil wiederhergestellt hatte, noch einmal auf 
ihrer Anti-Zensur-Seite: »We are absolutely dedi- 
cated to the development of a community forum 
to discuss how to handle content censorship on 
myspace. We want dialog between users on my- 
space and myspace staff on this issue to make the 
situation better.« ® 
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Katja Peglow. Goodbye 
Schmuddelecke! Das Junasheft. 
Ein Porträt. 


»Es ist den meisten peinlich, 

wenn Sexualität zu offenkundig ist. 

Sie möchten Verschleierung, 

auch des Verhaltens, besonders der Frauen. 
Es soll verschwiegen, umspielt werden.« 


Silvia Szymanski, Chemische Reinigung 


4 AUSGABE - AB ı8B JAHREN 6 EURO 
ZU ERWERBEN UNTER WWW JUNGSHEFTDE 


Früher mussten sich Frauen mit den CHIPPEN- 
DALES zufrieden geben. Heute gibt es für die sexu- 
ell aufgeschlossene und stylebewusste Konsumen- 
tin zum Glück eine ganze Reihe ansehnlicherer 
und vor allem nahbarer Alternativen in den Print- 
medien, die frau sich sogar bequem per Post nach 
Hause schicken lassen kann. Die fast ausnahmslos 
nur von Frauen produzierten Fanzines heißen 
Jungsheft oder Sweet Action, haben von der Optik 
her mehr mit besser gelayouteten Musikzeitschrif- 
ten als mit einschlägigen Herrenmagazinen ge- 
meinsam und lassen sich von daher auch relativ 
gefahrlos in der U-Bahn auf dem Weg zur Uni oder 
Arbeit konsumieren. 
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»We are an independent zine that is interested in 
showing a different type of pornography directed 
towards hetero women.« (sweetactionmag.com) 


So formulieren Robin Adams und Micole Taggart 
ihr Anliegen als Herausgeberinnen des ersten ame- 
rikanischen Indie-Porn-Mags für junge Frauen. Im 
Klartext heißt das: Schwänze statt Schminke. Prä- 
sentiert an überwiegend hageren und slackerhaften 
Jungstypen, vollkommen am Playgirl-Ideal vorbei- 
produziert (remember: dieser kommerzielle Reinfall 
der Playboy-Macher, die versucht haben das glei- 
che Heft nur mit nackten Männern an die Frau zu 
bringen, damit jedoch nur homosexuelle Käufer er- 
reicht haben). Was Frauen wirklich wollen, haben 
Elke Kuhlen und Nicole Rüdiger aus Köln da schon 
weitaus besser verstanden. Zumindest für einen 
kleinen Teil der weiblichen Bevölkerung. 


Nicole: »Bei uns im Heft gibt es keine muskelbe- 
packten Typen, die nackt am Starnberger See po- 
sieren.« 


Nicole ist die eine Hälfte der beiden Jungsheft- 
Macherinnen. Zusammen mit ihrer Freundin Elke 
veröffentlicht sie in unregelmäßigen Abständen 
ihre Idealversion des Jungen von nebenan. In sämt- 
lichen Nacktheitsstadien versteht sich. Das im 
Eigenvertrieb produzierte und in Kleinauflage ge- 
druckte Heft (1500 Stück pro Ausgabe) steht dabei 
natürlich viel stärker in der Tradition von in der 
Subkultur verankerten Magazinen wie Sweet Action 
(amerikanisches Pendant) und hat mit Hochglanz- 
Gazetten wie dem in Deutschland mittlerweile ein- 
gestellten Playgirl eher wenig bis gar nichts zu tun. 
Das Konzept der Kölnerinnen kam bei den Leser- 
innen und in den Medien erwartungsgemäß gut an. 
Eine dauerhafte Etablierung des Magazins auf dem 
Markt ist dennoch ungewiss. Sex sells? In der Ni- 
sche offenbar nur als dekorative Beilage. Langfristig 
lassen sich die Käuferinnen scheinbar nicht nur mit 
erigierten Schwänzen ködern. An der inhaltlichen 
Ausrichtung des Hefts, die vom leichtfüßigen Girl- 
Talk bis hin zu handfesten Sex-Tipps reicht, wird 
daher noch ausgiebig gefeilt. 


Elke: »Uns lag es schon auch am Herzen, einfach 
mal auf eigene Faust ein Heft zu produzieren, das 
wir auch selbst gerne lesen würden. Sprich: mit 


frauenaffinen Themen, die uns betreffen und nicht 
nur in der Elle- und Cosmopolitan-Welt stattfinden. 
Wir versuchen zum Beispiel in jeder Ausgabe eine 
coole Frau zu porträtieren und stellen modischen 
Schnickes vor, den auch wir uns bequem leisten 
können. Inhaltlich ist es also schon auch als Ge- 
genentwurf zum klassischen Frauenmagazin ange- 
legt. Nach der Devise: Einfach mal ein Magazin 
ohne Flirt-, Kosmetik- und Modetipps machen und 
schauen, was dabei heraus kommt. Natürlich sind 
wir vollkommen unbedarft an die ganze Sache her- 
angegangen und müssen gerade inhaltlich noch 
stark an uns arbeiten, was bei uns in erster Linie am 
Finanziellen scheitert. Wir sind trotz der ganzen 
medialen Aufmerksamkeit, die uns entgegen ge- 
bracht wurde, noch weit davon entfernt, schwarze 
Zahlen zu schreiben oder unsere Mitarbeiter zu be- 
zahlen.« 


In der Tat fiel das Medienecho von der taz bis 
zu Polylux durchgehend wohlwollend bis eupho- 
risch aus. Die taz spricht in diesem Zusammenhang 
gar von einer Revolution auf dem Frauenmagazin- 
markt. Warum eigentlich? Beziehungsweise: Wa- 
rum ist vor den beiden Herausgeberinnen eigent- 
lich noch nie jemand auf die Idee gekommen, ein 
auf weibliche Bedürfnisse zugeschnittenes Heft mit 
explizit pornographischen Inhalten zu publizieren? 
Weil Frauen angeblich so viel Gefallen an den CHIP- 
PENDALES gefunden haben sollen? — Wohl kaum. 


Elke: »Es scheint tatsächlich so zu sein, dass wir die 
Ersten waren. So weit wir wissen, gab es in den 
1990ern in Deutschland mal einen Versuch, Playgirl 
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zu etablieren. Das wars aber auch. Ansonsten 
herrscht auf diesem Gebiet definitiv Nachholbe- 
darf für Frauen. Auch auf dem Indie-Sektor.« 


Diese Einschätzung ist korrekt. Sobald es um por- 
nographische Inhalte geht, werden Frauen seit Jahr- 
zehnten in vorauseilender Manier von dieser bisher 
fast ausschließlich nur für Männer vorbehaltenen 
Domäne ausgeschlossen (freilich nur als Kon- 
sumentinnen). Die Vorstellung, dass auch Frauen 
abseits von den obligatorischen Junggesellinnen- 
abschieden Spaß an spärlich bekleideten Männer- 
körpern haben können (und auch wollen), ist nicht 
weit verbreitet und schließt sich quasi per Natur- 
gesetz von selbst aus. 


Nicole: »Sex für Frauen wird ja gerne so weichspül- 
ermäßig abgehandelt. Damit brechen wir im Jungs- 
heft auf eine, wie ich finde, höchst pragmatische, 
ja geradezu alltägliche Art. Wir bilden das ab, was 
tagtäglich in allen Jungsschlafzimmern dieser Welt 
geschieht. Deswegen auch die Latte. Sie ist sozu- 
sagen das Tüpfelchen auf dem i-Punkt.« 


Natürlich muss sich auch das Jungsheft den Vor- 
wurf gefallen lassen, dass weibliches Begehren nur 
auf einzelne männliche Körperteile reduziert wird. 
Ausnehmend sympathisch jedoch wirken die aus- 
gesuchten Modelle für die Fotostrecken. Nicht 
nur, dass sämtliche Jungs diesen boy-next-door- 
Charme versprühen und wie der süße Kioskverkäu- 
fer von nebenan oder der unscheinbare Student 
aus dem Uniseminar aussehen. Hier wird doch 
auch endlich einmal mit ausgelutschten und gän- 
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gigen Schönheitsidealen (im Sinne der heterose- 
xuellen Konvention) gebrochen, die Jungs immerzu 
nur als potente, starke Machotypen repräsentieren. 
Die abfotografierten Jungs in den Fotostrecken 
werden abseits solcher Klischees oder sonstiger 
ölverschmierter Feuerwehrmann-Phantasien insze- 
niert und wirken angenehm nahbar. 


>» [KP:] Wie läuft denn die Zusammenarbeit 
mit euren Modellen ab? Die machen es ja wohl 
kaum des Geldes wegen. 

« Richtig. Die machen das alles für lau und für 
fame. [lacht] Generell ist es viel komplizierter, mit 
Frauen zusammenzuarbeiten als mit Jungs. Also 
jetzt nur bezogen auf die Modellsuche für unsere 
Fotostrecken. Für Jungs ist das mehr so eine 
Mutprobe, während Frauen sich viel mehr um ihr 
Image sorgen und nicht Gefahr laufen wollen, als 
Schlampe bezeichnet zu werden. Und die Praxis 
bestätigt es leider immer wieder: Frauen besitzen 
prinzipiell ein schlechteres Verhältnis zu ihrem Kör- 
per/Aussehen und trauen sich deswegen nicht, sich 
für unser Heft auszuziehen, weil sie sich zu sehr von 
solchen Fragen leiten lassen wie: »Sehe ich dafür 
denn überhaupt gut genug aus?« Solche Bedenken 
treten bei Jungs definitiv seltener auf. 


> Seit eurer vierten Ausgabe erscheint parallel 
zum Jungsheft auch noch das Giddyheft. Welche 
Motivation steckt denn dahinter? Tittenhefte 
für Jungs gibt es doch schon im Überfluss ... 

«< Wir haben aber verhältnismäßig viele Mails 
von Typen bekommen, die sich darüber beschwert 
haben, dass es genau so ein Blatt wie das Jungsheft 
nicht auch für sie gibt. Also haben wir das einfach 
mal gemacht. Und erstaunlicherweise verkauft es 
sich, trotz der Kritik, die wir dafür teilweise ein- 
stecken mussten, ganz gut. Genauer gesagt: Die 
Verkaufszahlen liegen auf Augenhöhe mit denen 
des Jungshefts, obwohl nur halb so viel darüber 
berichtet oder geworben wurde. Offensichtlich 
herrscht da also auch Bedarf! Oder Jungs besitzen 
generell eine niedrigere Hemmschwelle sich solche 
Sexheftchen zu kaufen ... 


>» Viele haben euch beim Giddyheft den Origi- 
nalitätsanspruch abgesprochen. Und zwar nicht 
nur von feministischer Seite aus. Ich habe diese 
Kritik nicht so richtig nachvollziehen können. 


Denn neben dieser ganzen Flut an retuschierten 
Frauenkörpern, die tagtäglich auf uns einpras- 
seln, ist es doch ganz angenehm, zu sehen, dass 
zur Abwechslung auch mal ein anderer - sprich 
alltäglicher -— Frauentyp in den Medien darge- 
stellt wird. 

«< Genau. Es gibt in den gängigen Auszieh-Maga- 
zinen eben nur zwei Schienen, wie Frau repräsen- 
tiert wird. Entweder es wird dieser Superbillostyle 
— wie in der Praline und Konsorten - gefahren, oder 
es kommen nur operierte oder gephotoshoppte 
Playboyschönheiten ins Blatt. Dieser ganz normale 
Typ Frau kommt in den ganzen Tittenblättchen 
doch gar nicht vor. Und da steuern wir eben mit 
unserem Heft ein bisschen entgegen. 


>» Ihr arbeitet fast ausschließlich mit Frauen 
zusammen. 

« Das stimmt nicht. Oder nicht mehr. Das hatte 
sich nur zu Beginn einfach so aus unserem Freun- 
deskreis heraus ergeben. Mittlerweile ist das Ge- 
schlechterverhältnis sehr ausgeglichen. Da steckte 
also keine versteckte Message oder so dahinter, 
falls du darauf hinaus wolltest. 


» Wollte ich. Ein anderer Punkt, der mir immer 
wieder in euren Statements aufgefallen ist: Ihr 
distanziert euch nach wie vor vehement von 
feministischen Posen, obwohl sich euer Heft 
doch wunderbar mit postfeministischen Idealen 
verträgt. Warum ist das so? 

« Das Heft war nie als Beitrag zur Feminismus- 
Bewegung gedacht, auch wenn man es natür- 
lich super in diese Ecke stellen kann. [Zögerlich] 
Das war nie unsere Hauptmotivation und ich 
würde mich auch selbst nicht als Feministin be- 
zeichnen. 


>» Wie reagieren Feministinnen denn auf euer 
Hobby? 

« Ich kenne gar nicht so viele, deswegen kann 
ich die Frage auch nicht richtig beantworten. Aber 
es ist weiß Gott nicht so, als würden es alle von 
meinen Freundinnen abfeiern. 


>» Schon einmal der Emma, die ja auch in Köln 
sitzt, ein Heft vorbeigebracht? 

« Die Emma war sogar das einzige Magazin, das 
jemals von uns ein Presseexemplar zur Ansicht er- 
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halten hat. Das haben wir denen damals persönlich 
vorbei gebracht. Eine Reaktion blieb bis heute aber 
aus. Hoffentlich haben die das nicht als Provoka- 
tion aufgefasst. 


» Fällt denn die Rezeption auf euer Heft zwi- 
schen Jungs und Mädchen allgemein sehr unter- 
schiedlich aus? 

« Ja, total. Jungs blättern meistens mit einem 
Schmunzeln drin herum und checken eher die Lage, 
während Mädchen unser Heft entweder total super 
finden oder es extrem ablehnen. Was ja total ver- 
ständlich ist. Schließlich sind Jungs ganz anders 
sozialisiert als Mädchen und können mit solchen 
Heften vor allem in der Öffentlichkeit viel unbefan- 
gener umgehen. 


>» Wie muss man sich denn eure Leser vor- 
stellen? 

« Studentisch, urban, hipstermäßig? Irgendwo 
dazwischen auf jeden Fall. Persönlich sehe ich das 
Jungsheft als das perfekte Coffeetable-Mädchen- 
WG-Heft, während das Giddyheft eher so das 11 


Freunde unter den coolen Tittenheften verkörpern 
soll. 


> Ihr habt mit dem Heft ja offensichtlich einen 
Nerv der Zeit getroffen. Das Medienecho war 
immens und »Alternative Porno« boomt so stark 
wie nie zuvor. In Berlin fand dieses Jahr zum 
zweiten Mal das Internationale Pornfilmfestival 
statt, aus Barcelona kommt die Girlswholike- 
porn-Bewegung, Lars von Triers dänische Produk- 
tionsfirma Puzzy Power dreht frauengerechte 
Adult Movies und die amerikanische Kolumnistin 
Ayn Carrillo-Gailey hat ein Buch (Pornology) 
darüber geschrieben, wie sie als braves Mädchen 
die abenteuerliche Welt der Strip-Clubs, Por- 
nokinos, Freudenhäuser und Männermagazine 
erkundet hat. Ist Porno endgültig salonfähig 
geworden, jetzt wo sogar die Anzeigen von Ame- 
rican Apparel zum Teil so wie eure Fotostrecken 
aussehen? Oder ist das Ganze nur ein mediales 
Konstrukt? 

« Klar durchdringen sich Pornographie und Ge- 
sellschaft immer stärker, aber ob sich die Lage 
insgesamt geändert oder gar verbessert hat? Ist der 
gesellschaftliche Umgang von Frauen mit Porno- 
graphie wirklich akzeptierter? Ich weiß es nicht. 
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Zumindest findet Porno nicht mehr ausschließlich 
in der Schmuddelecke statt. Und das ist doch mal 
was. Nimm unser Heft nur zum Beispiel. Sicherlich 
gibt es darin jede Menge Schwänze zu sehen, aber 
dennoch würde ich unser Heft jetzt nicht als »dre- 
ckig« bezeichnen, weil es dafür dann doch zu »süß« 
und »mädchenhaft« von der Aufmachung ist. 

Das Interesse an unserer Publikation ist schon 
recht groß und überraschend breit gefächert. Das 
reicht von Anfragen der seriösen Tagespresse, über 
Maischberger bis hin zu obskuren Blogs. Gerade im 
TV-Bereich haben wir aber vieles abgelehnt, was so 
in die Richtung ging, uns als »Sexperten« darzustel- 
len. Nur weil ich ein Pornomagazin herausgebe, bin 
ich noch lange keine Expertin für One Night Stands 
oder für absurde Sexpraktiken. Da wird doch noch 
vieles in einen großen Topf geworfen, was so gar 
nicht zusammen gehört. 


» Was ist denn für dich Pornographie? 

« Pornographie ist für mich viel stärker mit Inter- 
aktion oder Erniedrigung verbunden und die gibt 
es bei uns de facto ja gar nicht. Wir fallen wirklich 
nur in diese Pornoschiene, weil Erektionen über 
45 Grad nach dem Paragraph 148 im deutschen 
Strafgesetzbuch als pornographisch bezeichnet 
werden müssen. Meiner Definition von Pornogra- 
phie entspricht das aber ganz und gar nicht. 


Nicole Rüdiger (28) 
und Elke Kuhlen (29) 
leben beide als 
Konzertbookerinnen 
in Köln. Seit August 
2005 veröffentlichen 
sie in unregelmäßigen 
Abständen nackte 
Jungs in Deutschlands 
erstem Pornomagazin 
für Mädchen. 


Nach diversen 
Rechtsstreitigkeiten 
bezüglich der Na- 
mensgebung heißt 
ihr im Eigenvertrieb 
produziertes Fanzine 
seit der dritten Aus- 
gabe jetzt aber endgültig Jungsheft (früher Lecker und Glück). 
Aufgrund der hohen Nachfrage gibt es das gleiche Heft mit 
ähnlichen Inhalten seit diesem Jahr jetzt auch endlich für 
Hetero-Jungs (Giddyheft). 


www.jungsheft.de o 
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Ein Verstoß gegen die Brandschutzbestimmungen 
hätte fast die Schließung der Hölle zur Folge ge- 
habt. Oder zumindest des Hell Houses. Zwei Tage 
bevor das New Destiny Christian Center in Thorn- 
ton, Colorado, einem Vorort von Denver, im Begriff 
war, mit den zehn Aufführungen seines alljährlichen 
Hell-House-Programms zu beginnen, erfuhr die 
Gemeinde, dass die Plastikverkleidung, die sie als 
Dekoration benutzte, nicht die lokalen Brand- 
schutzbestimmungen erfüllte. Doch der Feuerwehr- 
Inspekteur sollte nicht das letzte Wort behalten. 
Ein Sturm aus religiöser Hingabe und unerschüt- 
terlichem theatralischen Geist durchwehte die 
Kirchengemeinde. Der Vater eines Mädchens, das 
an den Hell Houses beteiligt war, stiftete eine 
Trockenmauer und schickte seine Angestellten zur 
Befestigung vorbei; ein Mitglied kaufte Farbe; 
und eine Freiwilliger der Armee arbeitete Tag und 
Nacht daran, die neue Kulisse fertigzustellen. Es 
war zwar menschliche Arbeitskraft, doch Gottes 
Werk - eine »Segnung«, wie der New Destiny-Pfar- 
rer Keenan Roberts das Happy End schönfärbte. Die 
Show konnte weitergehen; das Wort verbreitet 
werden. 


Hell Houses sind die evangelikale Version der 
Haunted Houses, die jedes Jahr zu Halloween die 
Landschaft der säkularen Kultur sprenkeln. Wäh- 
rend die Haunted Houses versprechen, dich weils 
Gott wie zu erschrecken, versuchen die Hell Hou- 
ses, dich mit Hilfe von Schreck zu bekehren. In 
einem typischen Hell House nehmen als Teufel 
verkleidete Führer das Publikum mit durch eine 
Folge blutig inszenierter lebendiger Bilder, die Sün- 
der zeigen, deren schlechte Eigenschaften — wie 
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Homosexualität, Abtreibung, Selbstmord und, vor 
allem, die Ablehnung der Rettung durch Christus — 
sie geradewegs in die Hölle führen. 

Die bevorzugten Opfer der Hell Houses sind Teen- 
ager, das Ansprechen dieser Zielgruppe ist auch ei- 
ner der Gründe, warum die Hell Houses heute um- 
stritten sind. Kritiker werfen den Betreibern vor, 
einer noch nicht gefestigten Bevölkerungsschicht 
Hass zu predigen. Im Vorfeld zur Halloween-Saison 
2006 veröffentlichte beispielsweise die National 
Gay and Lesbian Task Force (NGLTF) einen Artikel 
mit dem Titel »Homophobia at Hell House: Lite- 
rally Demonizing Lesbian, Gay, Bisexual, and Trans- 
gender Youth«. Darin werden die Hell Houses und 
ihre Betreiber beschuldigt, »zu einem Klima der 
Belästigung und Gewalt beizutragen, das alltäglich 
die Sicherheit und Gesundheit der lesbisch-schwu- 
len und Transgender-Jugend bedroht«. Die Autoren 
des Textes, Sarah Kennedy und Jason Cianciotto, 
kritisieren die Hell Houses außerdem für die Auf- 
rechterhaltung der »falschen Behauptung, Jugend- 
liche könnten nicht gleichzeitig schwul oder les- 
bisch und christlich sein«. Wegen ihrer Taktik des 
Verschreckens, um Konvertiten zu gewinnen und 
ihrer Missinterpretation der christlichen Botschaft, 
gerieten die Hell Houses auch in die Kritik einiger 
christlicher Gruppen wie des Colorado Council of 
Churches. Keenan Roberts seinerseits weist den 
Vorwurf, er handele mit Hass, von sich: »Nur weil 
jemand nicht mit meiner Botschaft übereinstimmt, 
heißt das nicht, dass sie hasserfüllt ist ... den 
Menschen mitzuteilen, was in der Bibel steht, hat 
diese Verurteilung nicht verdient. Wir glauben an 
das Buch als allumfassende Quelle zur Lebensfüh- 
rung.« 
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Mir scheint es, als seien die Begriffe in dieser De- 
batte unzureichend. Ich teile die Bedenken der 
NGTLF über die Probleme der homosexuellen 
Jugend. Auch wenn ich mir, die ich mich als queer 
verstehe, nur schwerlich vorstellen kann, zur Hölle 
zu fahren (nicht dass ich an sie glauben würde). 
Wie auch immer, ich bin auch nicht ganz sicher, 
ob die Wirkung der Hell Houses auf die »christliche 
Jugend, die vielleicht noch mit ihrer sexuellen 
Orientierung oder Geschlechtsidentität ringt«, so 
einfach und einseitig ist, wie die Autoren des 
Berichts bedauern. Was, wenn das Theater die Bot- 
schaft in ihr Gegenteil verkehrt? — Etwas, was mich 
an den Hell Houses am stärksten interessiert, ist 
der damit verbundene Glaube an die Macht des 
Theaters, das Publikum erreichen und bekehren zu 
können. Mehr als Theater und mehr als Religion: 
Die Hell Houses setzen sich über die sauberen 
Grenzen zwischen Zuschauer und Darsteller hin- 
weg, vermischen säkulare Kultur mit einem religiö- 
sen Ereignis. Im besten und manchmal auch im 
schlechtesten Fall kann das Theater dich beeinflus- 
sen. In welche Richtung und ob eine solche Beein- 
flussung eine »gute« Sache ist, hängt aber immer 
vom jeweiligen Standpunkt ab. 

Neugierig, diese kreative und kontroverse Verbin- 
dung von Theater und Protestantismus einmal 
selbst zu erleben, begab ich mich im späten Okto- 
ber nach Thornton. Wobei »neugierig« natürlich ein 
etwas schwacher Ausdruck ist. Debra Levine, Doku- 
mentarfilmerin (/’m You, You’re Me) und Promo- 
tionsstudentin an der New York University, traf sich 
mit mir in Denver, um mich dabei zu begleiten. 
(Schließlich ist es nett, eine Begleiterin zu haben, 
wenn man zur Hölle fährt.) 


Pastor Keenan, wie seine Gemeinde ihn nennt, 
ist seit 1995 dabei, Hell Houses in der Gegend 
von Denver einzurichten, zuerst am Abundant Life 
Christian Center in Arvada und derzeit als dienst- 
ältester Pfarrer am New Destiny. Beides sind As- 
semblies of God-Kirchen. Assemblies of God ist eine 
freikirchliche Pfingstgemeinde, die aus der Holi- 
ness-Bewegung des späten ı9. Jahrhunderts und 
dem Azusa Street Revival von 1906 entstanden ist. 
Heute bildet diese Gruppe die größte freikirchliche 
Glaubensgemeinschaft der USA, ja sogar der Welt 
— mit über 50 Millionen Anhängern weltweit. Theo- 
logisch haben die Assemblies of God eine »arminia- 
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nische«' Orientierung, was heißt, dass sie an den 
freien Willen, die zunehmende Heiligung und (weil 
Menschen einen freien Willen haben) die Möglich- 
keit eines religiösen »Rückfalls« glauben. Daher ist 
ihr wichtigstes Thema die Betonung der Bildung 
und Kultivierung der Gefühle. Ihr Aufruf geht an das 
Herz, nicht an den Kopf. Dabei hilft Charisma. 
Natürlich war auch Pastor Keenan ein charisma- 
tischer Mann, der durch lässiges Lachen und Rede- 
begabung über seine Absichten hinwegtäuschte. 
Auch physisch besitzt er eine herausragende Prä- 
senz. Als Dämonen-Tourleiter muss er einen ganz 
schönen Eindruck gemacht haben, eine Rolle, die 
er — bis zu dieser — bei jeder Hell-House-Saison 
gespielt hatte. Er selbst beschreibt seine Dämonen- 
Auftritte als »das Beste«, und ich habe keinen 
Grund, daran zu zweifeln. Er nannte es »eine groß- 
artige Zeit«, und betonte, es habe Spaf3 gemacht, 
»mächtig zu sein«. Aber wegen all dem, was er 
sonst noch am Hals habe — vom Schreiben des 
Scripts und der Überwachung der Produktion bis zu 
Presseterminen, von seinen pastoralen Verantwort- 
lichkeiten ganz zu schweigen - sei es Zeit für eine 
Pause. 

Der Erfinder der Hell Houses ist Pastor Keenan 
allerdings nicht. Sie sind ein wachsendes Phäno- 
men der evangelikalen Kultur seit den 1970er- 
Jahren, als Jerry Falwell begann, ein alljährliches 
»Scaremare« an seiner Liberty Universität auf- 
zuführen. Auf dem Radar der weltlichen Kultur er- 
schienen die Hell Houses erstmals mit George 
Ratcliffs Dokumentarfilm Hell House von 2001. Die 
Dokumentation konzentrierte sich auf das alljähr- 
liche Hell House der Trinity Church der Assemblies 
of God in Cedar Hill, Texas. Jedes Jahr strömen zwi- 
schen 11.000 und 15.000 Menschen in diesen Vorort 
von Dallas, um das Hell House der Trinity Church 
zu besuchen. 


An dieser Stelle muss eine wichtige Einschränkung 
gemacht werden: Die Hell Houses sind zwar ein 
evangelikales Phänomen, aber nicht wirklich reprä- 
sentativ für den evangelikalen Protestantismus ins- 
gesamt, der in den Vereinigten Staaten theologisch 
und politisch sehr unterschiedliche Ausprägungen 
hat. Aber dennoch, die religiösen Empfindungen 
und Lebensstile, die die Hell Houses ansprechen 
und zu verwirklichen helfen, werden von der Mehr- 
heit der evangelikalen Welt geteilt. 


nee nn 


Auch Pastor Keenan hatte erst in den frühen Neun- 
zigern von den Hell Houses gehört, als ihm ein 
junger Pfarrerkollege das Konzept erklärte. Er war, 
wie er sagt, »sofort gepackt« von ihrem Potential 
als protestantisches Werkzeug. Er inszenierte sein 
erstes Hell House 1993 in einer Kirche in Roswell, 
New Mexico. Pastor Keenan mag spät zur Hell- 
House-Szene dazugestoßen sein, hat ihr Potential 
allerdings geschickt vermarktet. 1996 begann er 
damit, »Hell House Outreach Kits« zu verkaufen 
(die Edition von 2006 kostet 299 Dollar), und hat, 
wie er sagt, in den letzten zehn Jahre etwa 800 
Stück davon verkauft. »Hell House Outreach« ver- 
einigt auf brillante Weise Marketing, Mission und 
Meditation. Das »Outreach Kit« selbst beinhaltet 
Empfehlungen, wie man »die Medien effektiv 
benutzt, einschließlich dem Ratgeber The Tough 
Questions And How We Answered Them«. Pastor 
Keenan heißt solche »tough questions« willkom- 
men und bezeichnet die Kontroversen, die die Hell 
Houses umschwirren, als »unglaublichen Segen«. 
Der Ansturm der Medien war schließlich ein Mittel 
zur »Vergrößerung der Botschaft«, das die Kirche 
selbst gar nicht hätte leisten können. 

Die Botschaft ist dabei, noch mehr Land zu gewin- 
nen: Eine fiktionale Bearbeitung der Hell Houses im 


Auftrag der Produzenten Adam Shulman und Julie 
Silverman-Yorn von Firm Films ist im Entstehen. 
Scott Derrickson, der 2005 bei The Exorcism of Emily 
Rose Regie führte, wurde zum Steuermann des Pro- 
jektes ernannt. Der Film soll sich auf die Kontrover- 
sen konzentrieren, die eine Stadt überfluten, wenn 
eine christliche Gruppe ein Hell House inszeniert. 


Die neuen Formen, die die Hell Houses annehmen, 
wenn sie der säkularen Kultur begegnen, vergleicht 
Pastor Keenan mit »frischem Wind, neuer Luft, die 
den Adler in noch höhere Höhen trägt«. Die Spra- 
che, die er benutzt, ist von christlichen Allegorien 
durchdrungen. Der Adler hat lange Jesus Auferste- 
hung und Himmelfahrt symbolisiert -— so auch der 
Adler, der die Webseite des New Destiny Christian 
Center ziert (»Aufschwingend in göttliche Höhen«). 
Der Adler ist lange Zeit auch mit Johannes dem 
Evangelisten assoziiert worden, für den die Verbrei- 
tung des Wortes zentral war. 

Pastor Keenan und sein geistliches Amt haben ver- 
standen, dass es heutzutage erforderlich ist, den 
Anschluss an zeitgemäße Medien und Techno- 
logien nicht zu verlieren, um das Wort voranzu- 
treiben.? Beginnend mit der 2006er-Version des 
»Outreach Kit« sind alle Bestandteile auch auf 
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Datenträgern vorhanden: Ein Hell-House-Führer 
durch die Produktion; eine DVD einer Hell-House- 
Performance; und eine Soundtrack-CD mit Sound- 
effekten und Musik, um die Wirkung bestimm- 
ter Szenen zu verstärken — »von der Stimme des 
Selbstmordes über Luzifers markerschütternde Ein- 
führung in die Hell Houses bis hin zu Millionen an- 
derer Klänge, die man absolut nirgendwo anders 
finden kann«, wie die Webseite verspricht. 

Das Drehbuch ist in jedem »Kit« als überschreib- 
bares Dokument enthalten, so dass die einzelnen 
Kirchen es ihren persönlichen Bedürfnissen anpas- 
sen können. Sein Hell House hat sieben Szenen. Die 
ersten fünf stellen dar, was Keenan die »social-sin 
issues« nennt, also beispielsweise Homosexualität, 
Abtreibung, Selbstmord, betrunkenes Autofahren 
und Satanismus. Pastor Keenan schreibt jedes Jahr 
ein neues Drehbuch für die Produktion seiner eige- 
nen Kirche, wobei Homosexualität und Abtreibung 
jeweils einen Schwerpunkt darstellen. Pastor Kee- 
nan Sagt, er werde fortfahren, diese beiden Punkte 
herausragend zu behandeln, bis Gott ihm ein ande- 
res Zeichen gebe. 

Die Inhalte der anderen drei Szenen können von 
Jahr zu Jahr variieren, neue Themen präsentieren. 
(So beinhaltete beispielsweise die 2006er-Produk- 
tion eine brandneue Szene über die Übel des Me- 
thamphetamin-Missbrauchs. Sie endete — natürlich 
schrecklich - mit einem aufwühlenden Autounfall, 
der einige Überschneidungen mit der Betrunken- 
am-Steuer-Geschichte des Standard-Drehbuchs 
aufwies.) 

Kirchen müssen nicht jedes Jahr ein neues »Kit« 
kaufen. Um ein »Kit«, das sie bereits gekauft haben, 
zu vervollständigen, können sie einfache CDs kau- 
fen, die Updates und neue Szenen enthalten. Die 
Webseite bietet 16 verschiedene Szenen zum Kauf 
an, komplett mit Soundeffekten und aller nötigen 
Hintergrundmusik. Die erste Szene des Standard- 
Drehbuchs schildert »das Begräbnis eines jungen 
homosexuellen Mannes, der an die Lüge der ange- 
borenen Homosexualität glaubte und an AIDS 
starb«. Aber man kann, für nur 45 Dollar mehr, auch 
das »Gay Wedding Scene Package« kaufen: 
»Diese dynamische Szene wird deinem Kampf ge- 
gen das homosexuelle Bollwerk und den »born- 
gay«-Trugschluss eine weitere machtvolle Waffe 
hinzufügen. Der Dämonen-Tourleiter führt durch 
die Zeremonie eines jungen verheirateten Paares. 
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(Die Frau sollte maskulines Make-up auflegen, 
um das erforderliche männliche Aussehen zu er- 
reichen.) Der Tourleiter erklärt die beiden zu »Ehe- 
mann und Ehemann«. Dann macht die Szene einen 
Zeitsprung, um sich einige Jahre in die Zukunft zu 
bewegen, in der einer der beiden Partner in einem 
Krankenhaus-Zimmer an AIDS stirbt, während Teu- 
fel und Kobolde durch den Raum schwirren. Dieses 
Package beinhaltet die eigens produzierte Rock'n'- 
Roll-Hochzeitsmarsch-CD, die CD mit den Hinter- 
grundgeräuschen für die böse Luft im Krankenhaus 
und das Todestrommel-Stück, ebenfalls auf CD.« 


In der Produktion von 2006 eröffnete diese Szene 
die Aufführung, was unterstreicht, welche Bedeu- 
tung Homosexualität und gleichgeschlechtliche 
Ehe für viele konservative Christen haben: Sie sind 
die definierenden Themen. Doch das Theater darf 
hierbei nicht zu »gefährlich« sein. Der Glaube an 
so etwas wie angeborene Homosexualität ist in 
den Augen der Kirche ein Trugschluss, eine Falle 
des Satans, um den Weg zur Sünde zu erleichtern. 
Pastor Keenans Beharren darauf, dass das schwule 
Pärchen von einem verheirateten heterosexuellen 
Ehepaar zu spielen sei, kann als Bemühung gelesen 
werden, das Risiko für das Publikum wie auch für 
die Schauspieler so klein wie möglich zu halten. 
Die »verführerische« Gefahr versucht das »Hell 
House Outreach Kit« unter Kontrolle zu bekom- 
men - eine Gefahr für das Publikum, das zu dem 
Erlebnis seine eigenen Erwartungen und Verwund- 
barkeiten mitbringt. Diese Interaktion gehört mit 
zu den Gründen, warum der emotionale Einfluss- 
bereich des Theaters nicht genau zu planen ist. 
Diejenigen im Publikum, die wissen, dass sie ein 
verheiratetes Paar beobachten, das lediglich zwei 
schwule Männer spielt, sich aber »wirklich« küsst, 
finden sich vielleicht neben Beobachtern, die zwei 
Männer sehen, die Schwüre austauschen - bis sich 
schließlich einer der beiden im Kummer über den 
Körper seines sterbenden Geliebten beugt und ihn 
im Moment des Todes ein letztes Mal umarmt. Die 
emotionale Kraft dieser Szene wächst, zumindest 
potentiell, wenn sie in eine theologische Umman- 
telung eingebunden ist. 

Die letzten beiden Stationen der Tour sind immer 
Hölle und Himmel, in dieser Reihenfolge. Auch 
wenn das Drehbuch von Jahr zu Jahr variieren kann, 
bleibt die wesentliche Handlung doch stets die- 
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selbe. In der Produktion, die ich gesehen habe, 
sprach der Schauspieler, der Luzifer verkörperte, 
durch einen Verzerrer, der seiner Stimme etwas 
Bedrohliches verlieh. Die gesamte Szene war thea- 
tralisch perfekt und wohl durchdacht inszeniert. 
Das Publikum wurde in einer klaustrophobischen 
Kellerhölle zusammengequetscht. Verdammte See- 
len, junge und alte, warfen sich erbärmlich und um 
Hilfe schreiend gegen einen Maschendrahtzaun, 
während in Schwarz gekleidete Teufel mit komplett 
vermummten Gesichtern Luzifers Rede mit ge- 
zischter Interpunktion akzentuierten. Die Teufel- 
chen waren die jüngsten Mitglieder der Besetzung, 
ihre geringe Größe ließ sie besonders effektiv 
wirken, als sie zwischen der Menschenmenge hin- 
durchflitzten. Ihre Ganzkörpervermummung er- 
innerte stark an Burkas, bot eine höllische Variation 
des Mythos der 72 Jungfrauen. 

In einer Art »Hell House Einmaleins« fasste ein 
hämischer Luzifer die vorherigen fünf Szenen or- 
dentlich zusammen, und betonte dabei noch ein- 
mal die schlechten Entscheidungen, die in jeder 
einzelnen vorgenommen wurden - von den beiden 
Schwulen, die die Homosexualität gewählt haben 
und sich hinter der Entschuldigung versteckten, 
Gott habe sie schwul »gemacht«, bis hin zum ju- 
gendlichen Selbstmörder, dessen weltlicher Erfolg 
nicht die Leere seines spirituellen Lebens verdecken 
konnte. Die Reizüberflutung dieser Szene wurde 
von einem aufscheinenden hellen Licht und dem 
Gesang eines weißßgewandeten Engelchors unter- 
brochen, der die Rede Satans zu einem Ende brach- 
te und uns zu unserem endgültigen Bestimmungs- 
ort geleitete, dem Himmel. Dort predigte ein 
sanftmütiger, blonder Jesus die Gute Nachricht, be- 
vor er das mittlerweile sitzende Publikum zu einem 
Erlösungsgebet führte. An den beiden Abenden, an 
denen ich mir die Aufführungen ansah, kam ein 
leises Summen aus der Menschenmenge. Einige 
murmelten mit, andere verharrten schweigend. 

Im Vergleich zur in der Hölle eingesetzten Pyro- 
technik war der Himmel etwas enttäuschend. Was 
auch immer das über mich und meine Offenheit 
gegenüber Jesus aussagen mag, so demonstriert 
es doch vor allem, wie viel einfacher es ist, Sünde 
anstatt Güte darzustellen. »Sünde« ist intensiv, 
sinnlich, theatralisch. Im Vergleich dazu ist Güte 
bloß süßlich, öde. Rumpredigen mag gut für die 
Seele sein, macht aber keinen großen Spafß3. Dies ist 


das offene Geheimnis der Hell Houses. Für Pastor 
Keenan und seine Gemeinde aber »verhallt Gottes 
Wort nicht ungehört«. Ich mag während des Erlö- 
sungsgebets still und unbewegt dabeigesessen ha- 
ben, aber ich hörte trotz allem zu, wurde Zeugin. 
Dem Erlösungsgebet folgte eine kurze Ansprache 
eines Pastors der New Destiny, der uns ermunterte, 
eine Antwort-Postkate auszufüllen. Die Karte war, 
zusammen mit Informationen über die Kirche, ei- 
nem Clipboard und einem Stift unter jedem Stuhl 
im »Himmel« deponiert. Sie enthielt vier Felder 
zum Abhaken: 


U) Ich habe heute Abend zum ersten Mal das Erlö- 
sungsgebet gebetet und Jesus Christus in mein 
Leben treten lassen 

U] Ich habe mit dem heutigen Abend mein Leben 
wieder Jesus gewidmet 

U] Ich suche eine Kirche/Jugendgruppe, in der ich 
mich engagieren kann 

U Bitte beachte mein Gebetsanliegen auf der 
Rückseite 


An den beiden Abenden, an denen ich Hell Houses 
der New Destiny besuchte, füllten die Leute pflicht- 
bewusst die Karten aus, auf dass niemand um 
seine weiterführenden Gebete oder Gespräche ge- 
bracht werde, zu denen wir alle eingeladen wurden. 
Alles an dieser letzten Ansprache des Pastors war 
freundlich und leicht vorgetragen, stand in krassem 
Gegensatz zu der aggressiven Strategie der voran- 
gegangenen Tour. Wie Pastor Keenan betont, sollen 
die Hell Houses »die Menschen auf eine direkte Art 
konfrontieren. Das ist die »Hell-House-Persönlich- 
keit«, das, was wir für ein paar Nächte im Jahr tun ... 
[und] dies erlaubt uns, viele Menschen auf unter- 
schiedlichen Wegen zu erreichen.« 


Die Hell-House-Erfahrung ist nicht nur direkte 
Missionierung. Es ist ein aggressives Theater. Die 
Verbreitung des Wortes basiert auf Theater, über 
das sich eine Art Infektion vom Performer auf das 
Publikum übertragen soll. 

Dieses Versprechen - dass Theater ansteckend sein 
kann - ist einer der Gründe, warum es historisch 
immer wieder im Zentrum moralischer Ausein- 
andersetzungen bis hin zur völligen Verdammung 
stand. Von Platons Tirade gegen die Mimesis in 
Der Staat über Tertullians Vergleich des Theaters 
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mit der Götzenverehrung in Über die Spiele bis zu 
puritanischen Polemiken, die das Theater mit der 
sexuellen Sittenlosigkeit verknüpfen, wie Phillip 
Stubbes Abhandlung The Anatomy of Abuses von 
1583, haben Philosophen und Theologen sich schon 
immer darüber gesorgt, Theater könne das Publi- 
kum mit den »falschen« Ideen und Sitten »infi- 
zieren«. Die Angst war dabei weniger, dass Sehen 
Glauben nach sich ziehen, sondern dass Glauben 
Tun hervorbringen könnte. 

Dieses Vorurteil gegenüber dem Theater ist natür- 
lich nicht nur von gestern. Es folgte den Puritanern 
in die »Neue Welt«, wo es weiterhin in die ameri- 
kanischen Debatten über »Obszönität«, öffentliche 
Förderung der Kunst oder altersgemäße Medien- 
inhalte rieselt. Daneben geht dieses Misstrauen 
gegenüber den moralischen Gefahren des Theaters 
oft Hand in Hand mit dem Wunsch, seine Wirkung 
für Projekte politischer oder spiritueller Natur nutz- 
bar zu machen - sogar für die Bekehrung. Auch dies 
hat eine lange Geschichte, von den griechischen 
dionysischen Festspielen über die Passionsspiele 
des mittelalterlichen Katholizismus bis hin zu den 
Ta’ziyeh-Dramen des schiitischen Islam. 

Als Form hat das Theater keinen bestimmten poli- 
tischen Anspruch. Auch wenn das politische Thea- 
ter in der Regel Bilder der Linken evoziert - man 
denke an die Werke von Bertolt Brecht oder Clif- 
ford Odets und das Group-Theatre-Kollektiv in 
den Vereinigten Staaten? —, weisen theatralische 
Transformationen nicht nur in die eine Richtung. 
Es ist mittlerweile ein Gemeinplatz unter Theater- 
und Performance-Studies-Studenten, sich im Kon- 
text des Theaters und der Live-Performance in fast 
ehrfürchtigen Worten auf die welterschaffende 
Leistung von Performances hinzuweisen, auf ihr 
Vermögen, neue Horizonte des Möglichen herauf- 
zubeschwören und entgegengesetzte Lebenswel- 
ten zusammenzuführen oder wiederzuvereinen. 


Ich teile dieses Vertrauen in die Kraft der Perfor- 
mance, das Publikum in etwas Größeres zu trans- 
formieren ... eine Öffentlichkeit vielleicht? Oder 
sogar eine Revolution? Nun, genau das hoffen 
Hunderte, wenn nicht Tausende, von evangelikalen 
Gemeinden in den ganzen Vereinigten Staaten je- 
des Jahr, wenn sie ihre Hell Houses einrichten. 

Selbstverständlich ist mein eigener Glaube an die 
transformativen Möglichkeiten einer Live-Perfor- 
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Hell House-Inszenierung von Les Freres Corbusier, New York 


mance angesichts des zeitgenössischen, oft unter 
kommerziellem Druck arbeitenden Theaters nicht 
immer aufrecht zu erhalten. Sind Pastor Keenan 
und seine Herde vielleicht die letzten wahren Thea- 
ter-Gläubigen? Vielleicht repräsentieren die Hell 
Houses ja die neue Avantgarde. 


Im Herbst 2005, im Zuge einer Diskussionsver- 
anstaltung des Center for Religion and Media 
der New York University, hatte Debra Levine diese 
Frage erörtert, als sie die Hell Houses scharfsinnig 
in die Tradition von Antonin Artauds »Theater der 
Grausamkeit« stellte. In Das Theater und sein 
Double (1938), sprach sich Artaud für ein Theater 
aus, das »all unsere begrifflichen Vorstellungen 
durcheinander wirft, uns einen glühenden Magne- 
tismus von Bildern einflößt und schließlich wie 
eine Seelentherapie auf uns wirkt, deren Vorbei- 
ziehen unvergesslich bleiben wird.« Artauds »Thea- 
ter der Grausamkeit« privilegiert das Gefühl über 
die Handlung und versucht die künstliche Mauer 
zwischen Zuschauer und Schauspiel einzureißen, 
indem es das Publikum von allen Seiten mit neuen 
Eindrücken bombardiert. 
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Dies ist Theater als emotionale Versenkung und 
gesellschaftliches Ereignis, und seine »Therapie« 
ist kein freundlicher Schulterklopfer. Im Zuge der 
Heraufbeschwörung eines für seine Zeit adäquaten 
Theaters, beschließt Artaud sein Vorwort zu Das 
Theater und sein Double damit, das Theater mit 
Aufopferung und Reinigung in Verbindung zu 
bringen: »Wenn es überhaupt etwas Infernalisches, 
wirklich Verruchtes in dieser Zeit gibt, so ist es das 
künstlerische Haften an Formen, statt zu sein wie 
Verurteilte, die man verbrennt und die von ihrem 
Scheiterhaufen herab Zeichen machen.« 

Das sind etwas unbesonnene Metaphern. Aber sie 
erinnern an Pastor Keenans Vergleich der Angriffe 
auf die Hell Houses mit der Kreuzigung: »Was an 
Jesus wahr wurde, wird auch an diesem [dem Hell 
House] wahr werden. Sie versuchten ihn zu kreu- 
zigen und wir alle wissen, wie das ausgegangen ist. 
Die Menschen können versuchen, uns zu verdam- 
men, aber niemand kann sie [die Hell Houses] ver- 
nichten, denn sie verkünden die Gute Nachricht.« 
Pastor Keenan benutzte diesen Vergleich als Ant- 
wort auf eine Hollywood-Parodie der Hell Houses 
im Jahr 2004, die mit Stars wie Sarah Silverman 
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und Bill Maher aufwartete. Letzterer spielte Satan 
- und nicht sehr gut, wie Pastor Keenan sich beeilt 
hinzuzufügen. Maher schien seinen Text nicht rich- 
tig zu können: eine Sünde gegen die Professiona- 
lität, mindestens. 


Die Erfahrung mit dem »Hollywood Hell House« 
machte Pastor Keenan doppelt misstrauisch, als 
Les Freres Corbusier, eine New Yorker Experimen- 
tal-Theatergruppe, mit der Bitte an ihn herantrat, 
im Big Apple ein Hell House inszenieren zu dürfen. 
Sie wollten keine Parodie und keine Schmähver- 
sion, sondern eine unverfälschte Version der Hell 
Houses, um dem New Yorker Publikum die Mög- 
lichkeit zu geben, einen Blick in eine soziale Welt zu 
werfen, die ihm sonst völlig fremd ist. (Was nicht 
ganz zutrifft angesichts der religiösen Vielfalt von 
New York und seiner Umgebung, die beispielsweise 
die größte Konzentration von Pfingstgemeinden im 
Land aufweist.) Letztendlich überzeugte der Re- 
gisseur der Gruppe, Aaron Lemon-Strauss, Pastor 
Keenan von der Unbedenklichkeit ihrer Motive. 

Les Freres begannen ihr Hell House im »St. Ann’s 
Warehouse« einzurichten, unmittelbar in der 
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Brooklyner DUMBO-Nachbarschaft. Dies ist eine 
Abkürzung für »Down Under the Manhattan Bridge 
Overpass« und bezeichnet ein Gebiet von umfunk- 
tionierten Lagerhallen, Kunstgalerien, Kneipen und 
Restaurants — und steigenden Mieten. »St. Ann's« 
ist bekannt für seine innovativen Theater- und Per- 
formance-Veranstaltungen, seine typischen Besu- 
cher trifft man eher auf Ausstellungseröffnungen 
als in Gebetsstunden. 

Freilich, die Aussicht auf ein »weltliches« Hell 
House war ein Leckerbissen für die Presse — News- 
week machte daraus eine Coverstory, Artikel in der 
New York Times, der Denver Post, der Associated 
Press und sogar Variety folgten. Sie alle betonten, 
dass die Produktion eine »genaue« und »seriöse« 
Präsentation eines »echten« Hell Houses sei. Der 
Theaterkritiker Ben Brantley beschrieb die Inszenie- 
rung beispielsweise in seinem Artikel vom 14. Ok- 
tober in der New York Times als »ironiefreie Nach- 
bildung« und lobte die Theatergruppe dafür, dass 
sie es schaffe, ihre »Visionen der Höllenqualen, die 
Ungläubige erwarten, ohne ein Zwinkern oder 
Augenrollen« zu präsentieren. 

Das mag ja sein, aber die Ernsthaftigkeit des Ansat- 
zes der Les Freres könnte auch ihr Fehler gewesen 
sein. Die Abschreckung war frei von jeglicher iro- 
nischer Brechung. Die Besetzung war erstklassig, 
professionell, sehr talentiert etc. Trotzdem wirkte 
die Performance wie eine selbstreferentielle De- 
monstration dessen, was die Schauspieler nicht 
sein wollten: »Schaut mich an, ich bin nicht iro- 
nisch«, oder auch »Schaut mich an, ich bin kein 
Christ oder zumindest keiner von diesen Christen«. 
Um das Problem begrifflich aus dem Bereich des 
Theaters zu fassen, könnte man sagen, dass Les Fre- 
res gelassene Brechtianer waren, obwohl es eigent- 
lich engagierte Aristotelianer gebraucht hätte, von 
Artaud ganz zu schweigen. 

Das Programmheft eröffnet mit einer Gegenerklä- 
rung: »Von Les Freres und Kunst in St. Ann’s: Diese 
authentische Darstellung eines Hell House soll 
über eine bestimmte religiöse Bewegung aufklären 
und informieren, nicht eine bestimmte Ideologie 
bestätigen.« Les Freres tischen ihr Hell House als 
eine Art soziologisches Artefakt auf, nicht als eine 
lebendige Sache, und der anthropologische Ansatz 
der Gruppe erwies sich als hemmend für die Insze- 
nierung. 
Diese Einschränkung hängt mit der Behauptung 
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der Gruppe zusammen, eine »authentische Dar- 

stellung eines Hell Houses« zu leisten. Die Sprache 

erscheint mir hier etwas verwirrend. Die Les Freres 

inszenieren kein Hell House, sondern eine Re- 

präsentation, eine »Abbildung«. Dies setzt sie in 

Abstand - eine sichere Distanz — von der »echten« 

Sache, wo »echt« »Religion« meint. Die Bestim- 

mung »authentisch« verwirrt in diesem Kontext. 

Was genau ist eine »authentische Abbildung«? Ist 

dies ihre Art, gute Kopien (gut weil seriös) von 

schlechten (wie in: schlechtes »Hollywood Hell 

House«) zu unterscheiden? Indem sie Ansprüche 

an Authentizität anmelden, wollen Les Freres auch 

etwas vom evangelikalen Kuchen, allerdings ohne 

ihn essen zu müssen. 

Es ist interessant zu spekulieren, wie sich das Hell 
House der Les Freres verändert hätte, hätten sie 
versucht, die evangelikalen Kirchen in einer Art 
umgekehrter Missionierung zu übertreffen. Aber 
dies hätte zu bemerken erfordert, dass die religiöse 
Landschaft New Yorks bereits von vielen Menschen 
bevölkert wird, deren Weltsicht von den evange- 
likalen Hell Houses eingefangen wird. Es hätte auch 
bedeutet, einige signifikante Überschneidungen 
zwischen der Theologie der Hell Houses und der 
Weltsicht vieler städtischer »Hipster« miteinander 
zu konfrontieren. Das Hipster-Publikum der Les 
Freres umfasst sicherlich viele Menschen, die sich 
zu den kirchlichen Ideen von gutem, spirituell 
erlösendem Sex bekennen und diesem schlechten, 
verdorbenen Sex gegenüberstellen, oder die sich 
auf eine verwässerte Version von karmischer aus- 
gleichender Gerechtigkeit beziehen. Für wen genau 
ist ein Hell House ein jenseitiges Erlebnis? 

Es gab sicherlich zahlreiche Abweichungen zwi- 
schen dem evangelikalen (dem »authentischen«?) 
Hell House der New Destiny und dem von Les 
Freres. Wo Pastor Keenans Modell sieben Szenen 
vorsieht, jede mit dem dramatischen Bogen eines 
Einakters, hatten Les Freres neun Räume. Pastor 
Keenans Version legt zwei Dämonen-Führer pro 
Tour nahe, die Dämonen der Les Freres arbeiteten 
solo. Les Freres adaptierten Pastor Keenans Skript 
auch sehr frei. Ihre Version kombinierte Elemente 
seines Skripts, Szenen der Dokumentation von 2001 
und Ergänzungen der Theatergruppe selbst. 

Die erwähnenswerteste Ergänzung war Szene 
sechs, die in einem Hipster-Caf& angesiedelt war, 
oder »Caf& Hölle«, wie der Dämonen-Führer es 
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taufte. Drei Twenty-Somethings — zwei Männer, 
eine Frau — diskutieren aufgeregt The Onion*, Jon 
Stewart® und die Möglichkeiten, eine Show zu- 
sammenzustellen, die sich über »religiöse Men- 
schen« lustig macht. An diesem Punkt zerren einige 
kleinere Dämonen das Trio fort, während der Dä- 
monen-Führer seine Kritik knurrt: »Weißt Du, was 
gerade wirklich heiß ist? Aufrichtigkeit! Schmerz- 
liche Aufrichtigkeit!« 


Pastor Keenans Kritik an der Produktion der Les 
Freres war weniger, dass sie Aufrichtigkeit vermis- 
sen lasse, sondern dass sie mehr »Intensität« ge- 
braucht hätte. Die Intensität eines evangelikalen 
Hell Houses entstammt teilweise aus dem Glauben 
der Besetzung und der Crew, dass kosmische Kräfte 
an ihrer Performance beteiligt sind. Schlussendlich 
ließen die zahlreichen strukturellen und textlichen 
Differenzen zwischen dem Hell House der Les Fre- 
res und dem von Pastor Keenan die Frage der emo- 
tionalen Sensibilität verblassen. 

Hell House ist Theater, aber es ist auch etwas, 
das mehr ist als nur Theater. Wie Pastor Keenan be- 
merkt: »Es ist nicht nur ein Schauspiel, es ist nicht 
nur Theater, es ist etwas, das eine gewaltige spiri- 
tuelle Bedeutung für das Leben der Menschen hat.« 
Dieses »Nicht nur« — dieser »Exzess«, wenn man es 
so nennen will - ist die Struktur religiöser Gefühle. 


hungen, die Inszenierung geradlinig durchzuspielen, 
nicht duplizieren oder einfangen konnten. 

Auf seiner Webseite erklärt der New Destiny Center: 
»Die durchschnittliche Rate von Errettungen und 
Rückbesinnungen beträgt über 33 Prozent.« Dieser 
Statistik kann man vorwerfen: Was genau wird hier 
gezählt und wie? Was unmissverständlich scheint, 
ist der Umfang an Gefühlen, der die Teilnehmer im 
Hell House durchfährt, von denen alle, jung wie alt, 
Schauspieler wie Crew, in eine größere Gemein- 
schaft und, wie sie es sehen, eine höhere Aufgabe 
eingebunden sind. Konversion ist ein niemals abge- 
schlossener Prozess, und Hell-House-Performances 
haben genauso viel mit der Selbstbestätigung der 
individuellen Teilnehmer wie mit der Verbreitung 
der Frohen Botschaft an andere zu tun. 

Als Theater jedoch gehen die Hell Houses über 
das religiöse Verständnis oder kirchliche Bestrebun- 
gen, ein Übermaß an Gefühlen unter Kontrolle zu 
bringen, hinaus. Pastor Keenan hat recht: »Mächtig 
sein macht Spaß.« Genau das ist es, sich in jemand 
anderen zu verwandeln und sei es nur für eine 
Nacht, oder vielleicht zehn. Das Vergnügen, sich 
eine theatralische Maske aufzusetzen ist das Ver- 
gnügen, den Alltag zu überschreiten, jemand ande- 
res zu sein und sich selbst - manchmal in gefähr- 
lichem Ausmaß — gegenüber den Durchlässigkeiten 
zwischen Rollen auf der Bühne und außerhalb der 


Und das ist es, was Les Freres, trotz all ihrer Bemü- 


Deutsch von Jonas Engelmann. 


Eine längere Version dieses Essays er- 
schien unter dem Titel »Signaling through 
the Flames«: Hell House Performances 

and Structures of Religious Feeling, in 
AmericanQuarterly 59:3 (2007). © The 
American Studies Association. Nachdruck 
mit freundlicher Genehmigung der John 
Hopkins University Press. 


Anmerkungen 


1 Jacob(us) Arminius, eigentlich Har- 
mensz (1580-1609) war ein protestan- 
tischer Theologe aus den Niederlanden 
und der Begründer des Arminianismus. 
Er lehnt die Prädestinationslehre Calvins 
entschieden ab und propagiert statt- 
dessen den freien Willen des Menschen. 
Der Mensch kann zwischen gut und 
böse unterscheiden und sich mit Hilfe 
der göttlichen Gnade für das Gute ent- 


scheiden, vorausgesetzt, er ist gläubig 
und zeigt Reue. Die Bibel ist die einzige 
Richtschnur für den Glauben. 

2 Wie bereits ihre durchdachte Webseite 
andeutet: www.godestiny.org/hell_ 
house/HH_menu.cfm 

3 Clifford Odets (1906-1963) war ein 
US-amerikanischer Bühnen- und Dreh- 
buchautor und Schauspieler. Odets 
Stücke waren von einem starken sozialen 
Gewissen geprägt und setzten sich mit 
den Problemen auseinander, die aufgrund 
der Weltwirtschaftskrise hervorgerufen 
wurden. 1931 stieß er zum Group Thea- 
tre, einem Theaterkollektiv mit sozial- 
kritischen Ansatz, das versuchte, die ak- 
tuellen politischen und wirtschaftlichen 
Probleme auf die Bühne zu transportie- 
ren. Einige Mitglieder gehörten der kom- 
munistischen Partei an und gerieten, 
wie auch Brecht, Ende der 1940er-Jahre 
und zu Beginn der ı950er-Jahre in den 
Mittelpunkt der anti-kommunistischen 
Hetze von Senator Joseph McCarthy und 


Bühne zu öffnen. 


seinem Komitee für unamerikanische 
Aktivitäten. 

4 The Onion ist eine Satirezeitschrift, 
die wöchentlich im Internet und in ver- 
schiedenen US-amerikanischen Städten 
auch im Druck erscheint. The Onion ist 
als Parodie auf eine Tageszeitung gestal- 
tet. Ihr US-amerikanisches »Vorbild« 

ist vor allem die dort meistverkaufte 
Zeitung USA Today. Die Artikel von The 
Onion kommentieren reale wie fiktive 
Ereignisse aus der Welt- und US-ameri- 
kanischen Innenpolitik, dem Fernsehen, 
der Welt der Hollywood-Stars und eine 
Fülle anderer gesellschaftlicher Themen. 
5 Jon Stewart ist ein US-amerikanischer 
Komiker, Schauspieler, Schriftsteller 

und Produzent. Stewart ist bekannt für 
seine kritische Haltung gegenüber der 
journalistischen Leistung der Nachrich- 
tenmedien in den USA. 


Dr 
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Sex auf der Leinwand ist so omnipräsent, dass 
schon eher die Frage berechtigt wäre, welcher Film 
ohne ihn auskommt. Wohl in keinem anderen Film, 
der im letzten Jahr (2007) die Leinwände auch der 
Mainstream-Kinos kreuzte, aber steht Sex auf solch 
vielschichtige und intime Weise im Mittelpunkt der 
Handlung wie in John Cameron Mitchells Shortbus. 
Mitchell hat für seinen Film eine Reihe von Charak- 
teren erschaffen, die ganz unterschiedliche Formen 
von Sexualität und Beziehungen leben. 

Da ist das schwule Paar James und Jamie, das nach 
fünf Jahren - so scheint es zumindest - neue Span- 
nung in seine zu gut eingespielte Beziehung brin- 
gen will. Die beiden suchen nach Wegen, sich 
Neuem zu öffnen und überlegen, einen Dritten in 
ihr Sexleben einzubeziehen. Unterstützung suchen 
sie bei der Sextherapeutin Sofia, die selbst noch nie 
einen Orgasmus hatte, dies aber vor ihrem Mann 
Rob verschweigt. Eifrig, aber reichlich unentspannt 
masturbiert sie und hofft offenbar, auf diesem Weg 
endlich den Big O zu erleben. 

Severin arbeitet als Domina in einem Studio direkt 
am Ground Zero. Sie hat Probleme damit, über- 
haupt Beziehungen zu anderen Menschen aufzu- 
bauen. In einem Gespräch deutet sie Sofia gegen- 
über an, dass die längste Beziehung, die sie bisher 
hatte, die zu ihrem derzeitigen Klienten sei. Und 
dann ist da noch der Voyeur, der durch ein Fernglas 
die Beziehung zwischen James und Jamie seit Jah- 
ren beobachtet, die er für perfekt hält. 
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Intimer Raum 


Am Anfang von Shortbus lernen wir die Hauptfigu- 
ren in ihrer Umgebung kennen. Eine Kamera fährt 
hin und her durch eine liebevoll gestaltete New- 
York-Animation mit klötzchenförmigen Hochhäu- 
sern und nähert sich durch beleuchtete Fenster den 
Situationen, in denen sich die Charaktere gerade 
befinden. Später wird diese Technik immer wieder 
eingesetzt, um die sich kreuzenden Wege der Cha- 
raktere nachzuzeichnen. 

Der zentrale Ort der Filmhandlungen, an dem sie 
alle gleichzeitig immer wieder zusammentreffen, 
ist der Shortbus, eine Mischung aus privatem Salon 
und Sexclub in Brooklyn. 

Die eigentliche Attraktion im Shortbus ist ein 
Raum, in dem die Besucher_innen Sex haben kön- 
nen. Die sexuellen Orientierungen der Gäste des 
Clubs, der von der genderfuck-Mistress Justin Bond 
betrieben wird, spielen dabei offenbar eine unter- 
geordnete Rolle. Als Sofia beim ersten Besuch im 
Shortbus den Sexraum betritt, folgt die Kamera 
ihrem Blick und schwenkt durch eine Landschaft 
von Körpern, dünn oder dick, queer, trans, hetero, 
weiß oder nicht weiß, die sich einander hingeben 
und Sexualität auf unterschiedlichste Weise prak- 
tizieren. »It's like in the 605, only with less hope«, 
kommentiert die Mistress, die Sofia herumführt. 
Ein warmes Licht gibt diesem und den anderen 
Räumen des Clubs — unter anderem einem für 


Performances und einem Frauen/Lesben/Trans- 
Raum -, eine Atmosphäre von Intimität, Offen- 
und Entspanntheit. »I spend all my time blowing 
the NYPD to keep this place open. | barely have any 
time for myself«, seufzt Justin Bond. Solch einen 
Club, deutet Mitchell, den wir noch als Regisseur 
von Hedwig and the Angry Inch kennen, damit an, 
kann es nur in New York geben. 

Nach einer etwas turbulenten Szene flüchtet Sofia 
bei ihrem ersten Besuch in den gemütlich wir- 
kenden, kleinen Frauen/Lesben/Trans-Raum. Dort 
entspinnt sich ein Gespräch über ihre Suche nach 
dem Orgasmus, über Beckenbodenmuskeltraining, 
Rob und schließlich über den besten Orgasmus im 
Leben derer, die hier zusammensitzen. 

Im Shortbus schließen die Hauptfiguren miteinan- 
der Bekanntschaften, die sie nutzen, um sich ge- 
meinsam in der Suche nach der Erfüllung ihrer 
Bedürfnisse weiterzubringen. Diese Verbindungen 
und die Austauschprozesse, die sie umgeben, füh- 
ren weiter in den Alltag der Protagonist_innen. Und 
so gelingt es Mitchell, ihnen auch außerhalb der 
besonderen und intimen Atmosphäre im Shortbus 
ein »Innen« im Außen zu verleihen. 


Gut ist, was sich gut anfühlt 


Die beiden Jamies zum Beispiel treffen im Shortbus 
ihren Dritten, Ceth. In einer Szene sehen wir, wie 
Ceth zum ersten Mal bei den Jamies ist. Zwischen 
den beiden sitzt er auf dem Sofa. Alle drei wirken 
etwas unsicher und verkrampft, wissend, was der 
Anlass für ihr Zusammensein ist. Erst als Ceth 
sich zum Gehen entschließt, unschlüssig, welches 
andere Verhalten der Situation angemessen wäre, 
bricht der Bann. Die Charaktere entspannen sich 
und statt geradlinig darauf aus zu sein, »zur Sache« 
zu kommen, beginnen sie, miteinander als Men- 
schen Spaß zu haben, die sich gerade kennen ler- 
nen. Ceth spielt den beiden Songs auf der Gitarre 
vor, zeigt ihnen, wie er als Model arbeitet. Nach- 
dem alle eine Weile herumgealbert haben, landen 
sie schließlich miteinander auf dem Boden. Doch 
statt nun einfach ohne Überleitung darzustellen, 
wie die Drei Sex miteinander haben, zeigt der Film 
gerade die Bruchstelle in diesem Prozess. Die Ka- 
mera hält inne: Wie stellen sich die Einzelnen denn 
den Sex vor? Und wie wirkt das, was in jener Situa- 
tion entsteht, auf die Abmachungen, die die Jamies 


Sofia im Shortbus 


unter sich getroffen haben? Sympathisch an dem, 
was da gezeigt wird, ist, wie kleine Momente der 
Peinlichkeit ihren Raum finden und auch, dass der 
Sex, auf den die drei sich schließlich einlassen, eher 
spielerisch, fast komisch wirkt — und dadurch be- 
sonders nah. Etwa, wenn Ceth Jamie bittet, mehr 
Geräusche zu machen, während der mit Ceths Hin- 
tern beschäftigt ist, woraus sich ergibt, dass die drei 
gemeinsam die amerikanische Nationalhymne an- 
stimmen. Und Ceth dabei James Penis als »Mikro- 
phon« in die Hand nimmt. Weder der Weg zum 
Höhepunkt noch Gipfel der Ekstase stehen hier im 
Mittelpunkt, eher das Verhandeln davon, was Spaß 
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James, Jamie und Ceth 


macht und sich gut anfühlt, ohne Druck, die per- 
fekte Performance zu bringen. 

Sofia dagegen hat den Tipp mit dem Beckenboden- 
muskeltraining als Orgasmushilfe, den ihr eine der 
Frauen im Shortbus gegeben hat, mitgenommen 
und trainiert zu Hause auf dem Klo. Sie trifft sich 
außerdem mit Severin, die beiden schließen einen 
Deal: Severin will Sofia dabei helfen, einen Or- 
gasmus zu erreichen, Sofia soll ihr im Gegenzug 
behilflich sein, überhaupt zwischenmenschliche 
Beziehungen führen zu können. Während sie zu- 
sammen in einer Art abgedecktem Hot Tub liegen, 
folgt Sofia mit den Händen entlang ihres Körpers 
den sexuellen Phantasien, die Severin für sie ent- 
wirft. 


Dialog nach außen 


Zugegeben: Besonders realistisch wirkt diese Szene 
nicht. Aber vielleicht ist es gerade wichtig, dass sich 
beide zuvor nicht gut kennen, um herüberzubrin- 
gen, worum es in Shortbus geht: Um eine Öffnung 
der Weise, in der Sexualität zumeist verhandelt 
wird. Allein, zu zweit im sicher wahrgenommenen, 
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exklusiven Raum der Liebesbeziehung oder allen- 
falls mit der/dem besten Freund_in. Dagegen stellt 
Shortbus den Dialog nach außen, was für eine tat- 
sächliche Enttabuisierung des Sprechens über Sex 
steht und auch für eine Ausweitung von Intimität, 
die den Bereich der romantischen Zweierbeziehung 
verlässt. Als wolle Mitchell dafür plädieren, Grenzen 
aufzugeben, die behindern auf der Suche nach 
Glück und Zufriedenheit. 

Das Außen - die anderen also — wirkt hier als Spie- 
gel, den die Charaktere zunächst auf sich selbst 
richten können, bevor sie wieder zurückgehen in 
die kleinen privateren Räume ihrer eigenen Leben. 
Ein zentraler Punkt des Films lässt diese Lesart 
jedoch brüchig werden: Kaum eine der zentralen 
Figuren setzt sich wirklich mit der Person ausein- 
ander, um die es für sie geht. Gespräche und Lern- 
prozesse finden vor allem mit anderen statt. 

Als Rob beispielsweise Sofia darauf anspricht, dass 
er sie nicht zum Orgasmus bringen kann, streitet 
sie ab, dass das Problem existiert. Später im Film 
sehen wir dann Rob bei Severin. Er geht zu ihr, um 
sich von der Domina auspeitschen zu lassen. Seine 
Frau würde das nicht verstehen, sagt er zu ihr, nicht 
wissend, was Severin über sein und Sofias Sexleben 
weiß. Es ist also nicht nur Sofia, die nicht über 
ihre unbefriedigten Bedürfnisse kommunizieren 
kann, auch Rob, der den ganzen Film über als eher 
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Severin und ihr Klient 


unengagiert und uninteressiert im Hinblick auf das 
Glück der beiden porträtiert wird, hat Bedürfnisse, 
die er sich aber nicht zu zeigen traut. 

Die Beziehung zwischen James und Jamie krankt 
trotz des Öffnungsprozesses daran, dass James 
seine eigene Geschichte nicht aufgearbeitet hat. 
Mehr oder weniger deutlich wird angedeutet, dass 
er als Junge Erfahrungen sexuellen Missbrauchs 
gemacht hat. 

Alle Charaktere tragen im Laufe des Films dazu 
bei, dass Wahrheiten ans Licht kommen können 
und Veränderungen möglich werden. Lösungen bie- 
tet Shortbus dagegen nicht an und wird vielleicht 
gerade durch sein Eingeständnis, wie machtvoll 
sexuelle Tabus auch im intimsten Raum wirken, 
zum greifbaren Tabubruch: Er simuliert zumindest 
die Möglichkeit einer sexuell offeneren Welt. Die 
Vielfalt der dargestellten Bedürfnisse und Körper 
zerstören heteronormative Bilder von Sexualität, 
aber auch von einem »anderen« queeren Sex. Der 
Sexraum des Shortbus erhält so Symbolcharakter, 
trifft an sich schon eine Aussage, die aber erst 
dadurch an Tiefe gewinnt, dass die Charaktere, auf 
die der Film quasi ausschnitthaft fokussiert, den 
Dialog über ihre Bedürfnisse aufnehmen. Durch die 
Gleichzeitigkeit und Verwobenheit ihrer Geschich- 
ten verschwinden Gegensätze und es entsteht die 
Ahnung, dass Sexualität immer Verhandlungssache 
zwischen Menschen ist, die sich nicht entlang vor- 
gefertigter Bilder hangelt, sondern entlang ihrer 
— genau! — Bedürfnisse. Das macht den Film einer- 
seits tatsächlich queer. 


Andere Mythen bleibt unangetastet 


Shortbus hinterlässt aber auch eine Reihe von 
Lücken. Der Voyeur, der die Beziehung von James 
und Jamie beobachtet, bleibt in dem Film spärlich 
beleuchtet, obwohl er gleichzeitig einen wichtigen 
Beitrag zum Verlauf der Geschichte leistet und 
seine Figur am deutlichsten für die Wahrnehmung 
von außen steht. Die in seinen Augen (und auch in 
den Augen anderer Shortbus-Gäste) perfekte Be- 
ziehung der beiden ist alles andere als unproble- 
matisch. Die Traumwelt, die er sich erschaffen hat, 
bricht zusammen, als ausgerechnet er derjenige ist, 
dem sich James am Ende öffnet und dem er erzählt, 
warum er sich aus der Beziehung zurückgezogen 
hat und keine andere Möglichkeit sah, die »aktuel- 


len« Probleme zu lösen. Was jedoch in dem Voyeur 
selbst vorgeht, erfahren wir kaum. 

Auch Severins Figur in Shortbus bleibt ziemlich un- 
scharf. Vielleicht, weil sie keine Beziehungen auf- 
bauen kann, steht sie eher am Rand des Gesche- 
hens, entwickelt sich kaum. 

Man mag dem Film zugute halten, dass es ihn 
vielleicht überladen hätte, alle Charaktere in ihrer 
Gänze darzustellen. Um ernsthaft auf andere Be- 
ziehungsthemen einzugehen, zum Beispiel genau 
darauf, warum es auch Menschen gibt, die gewollt 
oder ungewollt keine Beziehung haben, hätten 
diese beiden Charaktere genauer durchleuchtet 
werden müssen. Shortbus muss sich generell den 
Vorwurf gefallen lassen, zu stark eine Antinorm 
jenseits sexueller Normen zu produzieren. Immer- 
hin wollen offenbar alle, außer dem Voyeur, um 
dessen Sexualität es jedoch nur am Rande geht, 
Sex und ein erfülltes Sexleben. Die Erzählweise 
setzt damit jene an den Rand, für die dies weniger 
eine Option ist — bei Severin, weil sie nicht kann, 
beim Voyeur, weil er vielleicht nicht will. Obwohl 
der Film den Mythos der Sexualität so sehr ins 
Rampenlicht stellt und heteronormative Perspek- 
tiven dabei gelungen durchbricht, lässt er diesen 
anderen Mythos größtenteils außen vor. Konkret zu 
kritisieren wäre hier, dass die Hoffnung auf eine 
freiere Sexualität, wie Mitchell sie in Shortbus 
durchscheinen lässt, sich schon wieder zu sehr an 
Vorgaben von außen orientiert. Das individuelle 
An-sich-Arbeiten, für das der Film plädiert, rückt 
ihn in die Nähe neoliberaler Diskurse darüber, wie 
wir mit unseren Körpern umgehen sollen und pos- 
tuliert die trügerische Vorstellung vom selbst ge- 
machten Glück, das wir alle gleichermaßen haben 
können. Machtverhältnisse, aber auch das »Alle 
wollen Sex«-Diktat bleiben dagegen weitgehend 
unthematisiert. Und so schlieft der Film gewisser- 
maßen gerade dort eine Tür, wo er sie zu öffnen 
versucht. Sie weiter zu öffnen, würde erfordern, 
auch die Verweigerung des Sex-Diktats zum Thema 
zu machen, das kein Scheitern bedeuten muss. ® 


Love&Dank an Jörg Nowak für Tipps und Korrekturen und an 
alle, die meinen langen Monologen über diesen Film mit Inter- 
esse und Feedback begegnet sind. 
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Die Frau im Zentrum 


In Frankreich und England ist sie längst eine viel- 
diskutierte (post-)feministische Filmemacherin, in 
Deutschland stoßen Catherine Breillats essayisti- 
sche Szenarien jedoch auf wenig Resonanz. Das 
mag daran liegen, dass sich der filmische Diskurs 
über Sexualität in der deutschen Kinolandschaft 
nie sonderlich gut ausnahm. Und darum geht es in 
Breillats Filmen seit ihrem Debüt 1975: In immer 
neuen Perspektiven und Facetten erforscht sie die 
weibliche Sicht auf Sexualität, die weibliche Kon- 
stitution der Identität durch und in der Sexualität. 
Breillat, die bereits als Minderjährige einen skandal- 
umwitterten Roman (L’'Homme facile) geschrieben 
hatte, trat zunächst als Schauspielerin auf: etwa in 
Bernardo Bertoluccis L’Ultimo tango ä Parigi (1972), 
wo sie eine Nebenrolle spielte. 1975 gelang es ihr, 
Geld für eine Verfilmung ihres Coming-of-Age-Ro- 
mans Une vraie jeune fille (dt.: Ein Mädchen) aufzu- 
treiben, das sie mit dem damaligen aufstrebenden 
Erotikstar Charlotte Alexandra besetzte. Zugleich 
arbeitete sie das Drehbuch für den ersten Spielfilm 
des »Nymphen«-Fotografen David Hamilton aus: 
Bilitis (1976) wurde zu einem weltweiten Erfolg des 
erotischen Kinos und etablierte die Weichzeichner- 
ästhetik Hamiltons als Stereotyp erotischer Dar- 
stellung der 1970er-Jahre. Beide Filme behandeln 
auf sehr unterschiedliche Weise das sexuelle Erwa- 
chen und die Phantasien heranwachsender Mäd- 
chen, doch Breillats eigenem Debüt bleibt es über- 
lassen, hier Bilder von schneidender Brisanz und 
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°,»Wenn die Hölle 
aha hätte, wäre es der 


Provokation zu finden. Während sich Alice einer- 
seits einem jungen Arbeiter (Hiram Keller) hingibt, 
mit dem sie transgressive Phantasien verbindet, 
fühlt sie sich von ihrem Vater sexuell provoziert. 
Immer wieder verwischen die Grenzen von Realität 
und Traumbild, wobei Breillat in ähnlich kühler und 
distanzierter Ästhetik beide Ebenen behandelt: In 
der drastischsten Sequenz träumt Alice, wie ihr Ge- 
liebter Jim einen Regenwurm zerreißt und die sich 
windenden Teile in ihre Vagina stopft. Der Roman 
gleicht hier einem inneren Monolog, einem essay- 
istischen Stream of Consciousness, der in Breillats 
späteren Filmen immer wieder die Off-Tonspur 
dominiert. 

Auch der zweite Film Tapage nocturne (1979) 
entstand nach einem eigenen Roman »über das 
Verlangen und die Verführung; die Heldin geht bis 
zu den Grenzen ihres Begehrens. Sie sammelt Er- 
fahrungen, da sich das Begehren schnell erschöpft«, 
so Catherine Breillat. Hier steht Solange (Domini- 
que Laffin), eine Regisseurin und Mutter einer klei- 
nen Tochter, im Zentrum. Sie lebt mit ihrem Mann 
zusammen, mit dem sie ein gediegenes Sexleben 
verbindet. Tatsächlich hingezogen aber fühlt sich 
Solange zu dem bisexuellen Schauspieler Jim (Joe 
Dallesandro). Das hält sie allerdings nicht davon ab, 
sich weitere Liebhaber zu suchen, manchmal zwei 
bis drei an einem Abend. Eines Tages lernt sie den 
Regisseur Bruno (Bertrand Bonvoisin) kennen, in 
den sie sich leidenschaftlich verliebt. Ein strenger 
Kodex regelt die Art und Weise ihrer sexuellen Be- 
gegnungen: Nacht für Nacht spielen sie »das erste 
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Mal«. Schritt für Schritt unterwirft sich Solange 
Bruno, bis zur völligen Abhängigkeit von ihm. Doch 
auch diese Beziehung ist nicht von langer Dauer. 
Wie bereits beim Debüt fällt auf, wie viele Ele- 
mente ihrer späteren Arbeit bereits vorweggenom- 
men werden: Breillat ist eine CEuvre-Regisseurin, 
deren Qualität sich an ihrem Gesamtwerk ablesen 
lässt, weniger an den einzelnen Fragmenten. Joe 
Dallesandro war in den 1970ern durch seine charis- 
matische Präsenz in Andy Warhols und Paul Mor- 
risseys Undergroundfilmen eine erotische Ikone, 
ein Inbegriff des begehrten Männerkörpers, ähnlich 
wie Breillat das heute in dem Pornostar Rocco 
Siffredi findet. Diese Entsprechungen finden sich 
in späteren Filmen auch in der Besetzung der 
weiblichen Hauptrolle, denn hier bevorzugt Breillat 
einen schlanken, blassen, dunkelhaarigen Typus, der 
ihrer eigenen Erscheinung in den 1970er-Jahren 
entspricht. 

36 Fillette (1987), wiederum nach Breillats gleich- 
namigem Roman, bezieht sich auf die größte Kin- 
derkleidungsgröfse, und knüpft inhaltlich an Une 
vraie jeune fille an. In Deutschland exploitativ als 
Lolita’go vermarktet, geht es hier um die 14-jährige 
Lili (Delphine Zentout), die im Urlaub unbedingt 
ihre Unschuld verlieren will. 36 Fillette ist etwas 
konventioneller inszeniert als der Vorgänger von 
1975, gibt der 16-jährigen Hauptdarstellerin Del- 
phine Zentout jedoch viel Raum, um die Rolle zwi- 
schen Unschuld, Naivität und kalkuliertem Expe- 
riment zu entwickeln. 

Ebenfalls recht konventionell melodramatisch geht 
Breillat in Sale comme un ange / Schmutziger Engel 
(1991) vor, in dem sie die problematische Bezie- 
hung zwischen dem Polizeikommissar Deblache 
(Claude Brasseur) und der erheblich jüngeren Frau 
Barbara (Lio) erzählt. Dieses Generationenverhält- 
nis kehrte sie um in Parfait amour / Eine perfekte 
Liebe (1996), in dem eine Frau um die 40 (Isabelle 
Renault) einen amour fou mit dem jungen Macho 
Christophe (Francis Renaud) eingeht, und diesen 
schließlich zu einem fatalen Gewaltakt treibt: Die 
Grenze von Sexualität und Tod wird wissentlich 
verwischt und lässt den desorientierten jungen 
Mann hilflos zurück (hier bedient sich Breillat erst- 
mals einer fragmentierten Rückblendendramatur- 
gie). Wie die beiden vorangehenden Filme wurde 
auch dieser von Laurent Dailland recht distanziert 
und kühl gefilmt, erst ab Romance (1998) sorgte 


Yorgos Arvanitis für stilisierte Farbkompositionen. 
In Parfait amour arbeitete Breillat auch erstmals 
mit einer dezidierten Pornodarstellerin zusammen, 
Coralie Trinh Thi (hier noch als Coralie Gengen- 
bach), die Benedicte, Christophes nymphomane 
Freundin spielt und einen freizügigen Auftritt hat. 
Auch nähert sich die Direktheit der Inszenierung 
von sexuellen Akten hier allmählich wieder den 
Schockbildern aus Une vraie jeune fille, ein Weg, 
den Catherine Breillat mit ihrem bis dahin auf- 
sehenerregendsten und erfolgreichsten Film Ro- 
mance X konsequent weiter ging. 


XXX - Abschied von der romantischen Liebe 


Als es darum ging, ein Plakat für ihren Film Ro- 
mance X / Romance zu entwerfen, begann Cathe- 
rine Breillat, den Titel mit groben Strichen mehr- 
fach durchzustreichen. Es solle nicht von einer 
Romanze erzählt werden, sondern von der Kluft 
zwischen den Geschlechtern, der Unmöglichkeit 
ihrer Verschmelzung. Romance X war geboren: die 
freie Variable X, ein Punkt der individuellen Projek- 
tion, der Uneindeutigkeit — kombiniert mit jenem 
assoziativ vorbelasteten Begriff der Romanze. Die 
Unsicherheit hatte Einzug in den Titel gehalten, 
stellte diesen in Frage und schuf zugleich Raum für 
jene Protagonistin, die selbst aus der Position der 
Projektionsfläche zum Subjekt werden möchte. 
Um den Ansatz des Films zu verstehen, muss man 
die Beziehung zwischen Marie (Caroline Ducey) 
und Paul (Sagamore Stevenin) in ihrer ganzen 
Destruktivität wahrnehmen: »the relationship bet- 
ween Marie and Paul - this passion - is in fact 
degradation, and the sexual journey is in fact a 
revelation, a transcendence.«? In Paul verehrt Marie 
die Schönheit, doch sie leidet unter dem Entzug 
der sexuellen Erfüllung: »Obwohl ich es bin, die 
ihn betrügt, bin ich es, die eifersüchtig ist. Aber das 
kommt nur, weil er nicht mehr mit mir schlafen 
möchte. [...] Ich bin dazu gezwungen. Andernfalls 
würde ich durchdrehen, mich an ihn ketten wie ein 
Blutegel — weil ich ihn so wahnsinnig liebe. Ich bin 
total verrückt nach ihm. Und mit jedem Atemzug, 
den er macht, ersticke ich.« 

In Marie findet Paul eine absolute Bestätigung, 
denn sie verehrt ihn, ohne dass er sich ihr öffnen 
muss. Zudem ist sie für ihn »unberührbar«, spä- 
testens sobald deutlich wird, dass sie ein Kind von 
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ihm erwartet. Sie wird in seinen Augen von der und Tonschere von Breillats Inszenierung zu einem 

Hure zur Heiligen. Das erotische Spiel der Ver- deiktischen Akt der metareflexiven Verfremdung. 

führung kann er von nun an nur noch mit anderen Die Regisseurin macht die Standards und Mecha- 

Frauen spielen, denen er sich ebenfalls verweigert, nismen erotischer Inszenierung selbst zum Thema 

was seine egomanische Aura zu steigern scheint. des Films und erzeugt damit eine Distanz zum 

Letztendlich geht Paul alle Virilität ab, er ist der vermeintlich sanregenden« Szenario. Romance X 

| ätherische Gegenentwurf zu dem vergleichbar möchte in solchen Momenten nicht »genossen«, 

/ ‚leeren«, wenn auch potenten Liebhaber Paolo sondern »erlitten« werden. Die Tatsache, dass Ro- 

| (Rocco Siffredi), den Marie auf einem ihrer nächt- mance X Nahaufnahmen von Ejakulationen, eri- 

| lichen Streifzüge kennenlernt. Und hier ändert der gierten Penissen und manueller Penetration zeigt, 

| Film seine Strategie: Maries »Streben nach Ganz- führte zu dem Vorwurf der Pornographie, den die 
heitlichkeit in der Liebe lässt eine Schere ent- Filmemacherin auf einleuchtende Weise abwehrt 
stehen, Psyche und Physis separieren. Auch im und somit einen deutlichen Unterschied zu dem 

Film wird diese Trennung vollführt, die Tonspur später thematisierten Konzept der Pornographie | 

/ wird mit den Gedanken Maries zu einem Abbild und »Obszönität« vorwegnimmt: »Pornography is 
ihrer Seele, während der Film die Körperlichkeit the sexual act taken totally out of context, and 
beschreibt.«3 made into a product for consumption, by using the 
Die Besetzung der Figur Paolo mit dem italieni- most debased feelings or emotions of people, 
schen Pornodarsteller und Ex-Boxer Rocco Siffredi, when in fact in daily life sexual acts are surrounded 
der ansonsten berüchtigt ist für seinen zynischen by emotions, consideration for the partner, plea- 

/ und rüden Umgang mit seinen Co-Darstellerinnen, sure and so on, which do not come within the 
erfolgt nicht zufällig. Tatsächlich wird Siffredi, der pornographic depiction. [...] Pornographic cinema 
sonst mit seinem muskulösen, virilen Männerkör- doesn't exist — there's no cinema in pornographic 
per einem südländischen Machismo frönt, in Ro- films. There are no actors, because they dont carry 
mance X gegen den Strich besetzt: Er spielt einen any emotions, they don't carry character. They 
eher sanften, etwas zurückhaltenden, gepflegten are just flesh. Rocco Siffredi [...] says the same 
Yuppie, leicht melancholisch, mit angenehm sono- thing.«* 
rer Stimme und fast katzenhaft eleganten Bewe- Der Unterschied zwischen dem »pornographischen 
gungen. Auch im Liebesakt hat er nichts Brachiales, Film« und dem »erotischen Kino« ist demnach also 
sondern eine stilvolle Eleganz, die seinem durch- die Abwesenheit jener kinematographischen Qua- 
trainierten Körper die potentielle Bedrohlichkeit lität, die das »seduktive« vom rein »produktiven« 
gegenüber der blassen, fragilen jungen Frau nimmt. Werk unterscheidet. Der pornographische Film 
Breillats Inszenierung spielt also mit der möglichen reproduziert den mechanischen, rein physischen 
Erwartung eines Publikums, das den Pornostar zu- Sexakt als Produkt und ignoriert dabei zugleich die 
mindest vom Hörensagen kennt, und präsentiert emotionale Disposition der Akteure. Der erotische 
ihn in einer devoten Rolle. Was zum Repertoire des Spielfilm mag sich ähnlicher Darstellungsmöglich- 
Pornofilms gehört (orale und anale Sexualität), keiten bedienen, die Inszenierung berücksichtigt 
lehnt Marie ab. Sie sieht in ihm ein Versuchsobjekt, aber immer auch die charakterliche und emotio- 
das erstaunlich gut funktioniert, indes jedoch nicht nale Verfassung der Akteure und den Kontext des 
in der Lage ist, ihre permanent arbeitenden Gedan- Geschehens. Breillats Inszenierung spielt in Ro- 
ken zu verdrängen. Der Geschlechtsakt ätergo wird mance X mehrere Möglichkeiten vergleichbarer 
hier zum Reflexionsmoment: Als sie zu sprechen Strategien durch: Als Marie mit Paul im Bett liegt, 
aufhört, hören wir ihre Gedankenstimme weiter. entblößt sie seinen Penis und beginnt, daran zu 
Der Film unterminiert die Freizügigkeit der Dar- saugen, allerdings ohne ihren Partner dadurch er- 
stellung, die die nackten Körper deutlich in Aktion regen zu können: als sie beteuert, er schmecke gut, 
zeigt, indem er die Metaebene des Geschehens bezeichnet er sie als »widerlich«: in einer Traum- 
immer wieder in den Vordergrund rückt. Elemente, sequenz imaginiert Marie die Zweiteilung ihres 
die den Erfordernissen des erotischen Kinos prin- Körpers: der Oberkörper liegt in einem hellen, 
zipiell entsprechen könnten, werden in der Bild- aseptischen Raum und wird vom Partner umsorgt, 
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Marie (Caroline Ducey) und Paul (Sagamore Stevenin) in Romance X 


während auf der anderen Seite, die in braunroten 
Tönen gestaltet ist, ungepflegte Männer den Un- 
terleib nacheinander penetrieren und auf den 
Bauch ejakulieren. Beide Szenen bedienen sich 
vermeintlich pornographischer Direktheit in der 
visuellen Gestaltung, in beiden Szenen entwächst 
die Wirkung der Inszenierung jedoch geradezu aus 
dem Widerspruch mit der Erwartungshaltung, die 
mit einer solchen Direktheit verknüpft ist. Ist letz- 
teres Geschehen klar mit einer alptraumhaften 
Vorstellung verknüpft, die jene stereotype Tren- 
nung des Frauenbildes in »Heilige< und »Hure« spie- 
gelt, wird die Fellatio in der Bettszene schlicht der 
Protagonistin wie auch dem Publikum verweigert: 
Trotz ihrer Anstrengungen bekommt Paul keine 
Erektion. Die Inszenierung betont hier indirekt, wie 
wichtig in der Tat die Visualisierung der männ- 
lichen Erektion für das sexuelle Szenario ist. Ein 
Gegenmodell findet sich in der Szene mit Paolo, 
dessen Penis Marie mit der Hand massiert, worauf- 
hin sie darüber philosophiert, dass in Pornofilmen 
die Männer oft keine volle Erektion haben, da sie 
die Frauen »nicht wirklich begehren«. Das ist auch 


ee 
« » 


der Grund, warum sie Paolo die Fellatio verweigert. 
Erst nachdem sich Marie davon gelöst hat, ihr 
Selbstwertgefühl und ihre Identität aus dem abzu- 
leiten, was Männer in ihr sehen, zeigt Paul wieder 
Interesse an ihr. Doch es ist bereits zu spät: Sie hat 
sich von ihm als Projektionsfläche ihrer durchaus 
egoistischen Phantasien gelöst. 

Ein weiterer Punkt des Missverständnisses ist die 
Rezeption von Marie als psychologisch ausgestalte- 
ter Charakter (tatsächlich wird die Modellhaftigkeit 
ihrer Figur deutlich betont) bzw. als einer Identi- 
fikationsfigur — Catherine Breillat hat mehrfach be- 
tont, dass sie sich nie mit Marie identifizierte, son- 
dern sie stets als eine theoretische Figur begriff. 
Marie als einen psychologisch geformten fiktiven 
Charakter zu verstehen, würde den Film auf die 
banale Ebene eines erotischen Stationendramas 
mit reaktionärer Moral (die Frau findet ihre Bestim- 
mung in Masochismus und Mutterschaft) be- 
fördern. In diesem Sinne ist auch die Geburt von 
Maries Kind nicht wörtlich zu verstehen, sondern 
bildhaft: Am Ende ihres Lernprozesses bringt sich 
Marie selbst »neu zur Welt«. Und zugleich löscht sie 
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Marie und Liebhaber Paolo (Rocco Siffredi) 


Paul aus ihrem Leben. Diese beiden Ereignisse (Ge- 
burt und Mord) funktionieren ausschließlich im 
bildhaften Kontext der Gesamtkonstruktion, halten 
jedoch kaum einer Überprüfung auf psycholo- 
gische Wahrscheinlichkeit stand. Einem solchen 
Trugschluss folgt dennoch z.B. Merten Worthmann 
in Die Zeit, obwohl er die Künstlichkeit des Mo- 
dells durchaus durchschaut: »Romance zehrt von 
Effekten [...], indem er seine Freizügigkeit als Fort- 
schrittsgeste verkauft. Je länger ein männliches 
Geschlechtsteil im Bild steht, desto weiter scheint 
Catherine Breillat auf unerforschtes Gelände vor- 
zustoßsen. Dabei verbirgt das Scharmützel an der 
Schamgrenze, dass die eigentliche Schlacht des 
Films längst geschlagen ist. Über ein Mannsbild wie 
Paul, der Frauen sauber in Huren und Heilige teilt, 
ist längst der Bann gesprochen. Dass Frauen sich 
zu sehr opfern, ist mittlerweile ebenso unstrittig 
[sic, Anm.d.A.] wie die Toleranz gegenüber einem 
gepflegten Sadomasochismus. Die Sexualität muss 
nicht mehr befreit werden, jedenfalls nicht im 
Rahmen eines abstrakten, künstlich aufgeheizten 
Modellarrangements. Wer dem ideologischen Sieg 
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der sexuellen Revolution noch filmisch entgegen- 
treten will, der muss den Kampf dort neu aufneh- 
men, wo er noch lohnen mag: in der Wirklichkeit, 
anhand ganz konkreter Geschichten. Ein Planspiel 
mit beredten Pappkameraden vor Signalfarben- 
kulisse ist Lehrmaterial von gestern.«® 

Diese Feuilletonkritik zu Romance X formuliert die 
verbreiteten Vorurteile gegen diesen Film und 
Breillats Kino überhaupt: Die Freizügigkeit der Dar- 
stellung wird als »Effekt« abgewertet, die Subver- 
sion von Genrekategorien als seduktive Strategie 
dabei jedoch nicht erkannt; Worthmann bringt 
mehrfach seine eigene Moralität in die Argumenta- 
tion ein — »längst der Bann gesprochen«, »Toleranz 
gegenüber einem gepflegten Sadomasochismus« — 
und spricht von der »Unstrittigkeit der Tatsache, 
dass sich Frauen zu sehr opfern«. Dieses letzte Ar- 
gument ist schlicht unverständlich und deutet eher 
auf die tiefe Affiziertheit dieses Rezipienten hin, 
der der Herausforderung des filmischen Modells 
nicht gewachsen ist und mit hilflosem Moralisieren 
entgegentreten will. Stattdessen wünscht er sich 
ausgerechnet im Rahmen des filmischen Traum- 


theaters »Wirklichkeit«, »ganz konkrete Geschich- 
ten«. Catherine Breillats subjektive Idee des Films 
ist da weit produktiver: »Für mich ist es eine Aben- 
teuerreise, eine Initiation und die Geschichte einer 
Suche nach sexueller Identität. Dafür muss man 
alles zerstören. Alles, das uns geformt und konstru- 
iert hat, wie wir sind. Man muss den gefährlichen 
Weg gehen, und diesen Weg beschreitet mein Film, 
denn welcher Weg könnte gefährlicher sein als 
der sexuelle? Er macht uns Angst, weil er uns in 
unbekannte, peinliche, angstbesetzte Gefilde führt, 
in denen wir uns schämen. Auch wenn wir alle 
glauben, uns dort gut auszukennen.«’? 

Catherine Breillats Romance X ist neben den ande- 
ren erwähnten Beispielen des Thanateros-Komple- 
xes der radikalste und provozierendste modellhafte 
Diskurs, den das erotische Kino der jüngeren Zeit 
hervorbrachte. In streng stilisierten Bildern verfolgt 
er den Weg einer Frau, die sich weitgehend als von 
‚aufgen< — von Männern - definiert erlebt und das 
eigene Wesen als eine Leerstelle, einen Mangel, 
das beliebige »X«, begreifen muss. Lust erlebt sie 
zunächst als die Freude daran, »gewollt zu werden«, 
eine passive Glückseligkeit, die prompt unterwan- 
dert wird, als ausgerechnet Paul, das Subjekt ihres 
Begehrens, diese Anerkennung verweigert. Auf ihrer 
quälenden Odyssee kann sie diese Fremdbestim- 
mung langsam überwinden und aus sich ein eige- 
nes Subjekt konstruieren, doch dafür muss sie sich 
in einem letzten Akt des belastenden Einflusses 
ihres Lebensgefährten entledigen. Insofern erfüllt 
Breillats Etüde übrigens einige Forderungen des fe- 
ministischen Films: die Thematisierung weiblichen 
Begehrens, die Hinterfragung patriarchaler Struktu- 
ren, die Brechung eines einseitig männlichen Blicks 
auf die Frau durch den experimentellen Blick zu- 
rück auf den Mann.” Die weitgehende — gelegent- 
lich hasserfüllte — Hilflosigkeit der Rezipienten be- 
stätigt nur die Effektivität dieser Inszenierung, die 
in ihrer verzweifelten Sehnsucht nach der Wahr- 
haftigkeit und Erfüllung des sexuellen Begehrens 
im Einklang mit dem Werden des Subjekts bewusst 
zurückblickt auf die transgressiven Phantasien aus 
George Batailles Prosa L'histoire de L'oeil.? Die Feier 
des »heiligen Eros« kostet Tränen und Blut, das 
ist außer Zweifel, doch hier die exemplarische Op- 
ferrolle der Frau betonen zu wollen, bestätigt nur 
einmal mehr die Unsicherheit vor dem »fremden« 
Anderen. 


Meine Schwester, L’autre 


Mit zumindest enormem Kritikerzuspruch brachte 
die Filmemacherin 2000 ihr Geschwisterdrama 
A ma soeur / Meine Schwester auf die Filmfestspiele 
von Berlin. Erstmals sehen wir hier Roxane Mes- 
quida als Elena, die wie keine Schauspielerin zuvor 
Breillats weiblichen Idealtypus verkörpert: lockige 
schwarze Haare umrahmen ein puppenhaft schö- 
nes Gesicht mit dunklen, tiefen Augen und einem 
sinnlich geschwungenen Mund. Jedoch nicht sie 
steht hier im Zentrum, sondern ihre jüngere, etwas 
dickliche Schwester Anais (Anais Reboux), die den 
Tag mit zynischen und lüsternen Phantasien ver- 
bringt, während sie beobachten muss, wie die 
schöne Elena zum Wunschopfer eines machohaf- 
ten jungen Verführers (Libero de Rienzo) wird, der 
Elena vor den Augen der kleinen Schwester zum 
Analverkehr überredet, um ihre Jungfräulichkeit 
unangetastet zu lassen. Während diese lange, weit- 
gehend als Plansequenz gedrehte Verführung zwei- 
fellos der programmatische Höhepunkt des Films 
ist, schließt Breillat den Kreis auf betont irreale 
Weise, indem sie Mutter und Elena am Ende des 
Films zum Opfer eines Triebtäters werden lässt, 
dem sich Anais mehr oder weniger freiwillig hin- 
gibt. Wieder wurde vor allem der unmittelbare 
Blick auf das Sexualleben pubertierender Jugend- 
licher mit äußerstem Misstrauen betrachtet. Die 
finale Vergewaltigung von Anais fiel gar in Groß3- 
britannien der Zensur zum Opfer, doch A ma soeur 
verfehlte seine Wirkung nicht: Er kann als radikaler 
Abschluss von Breillats Coming-of-Age-Trilogie be- 
trachtet werden (Une vraie jeune fille und 36 fillette 
als Vorläufer), arbeitet jedoch visuell und schau- 
spielerisch weit präziser. 

Um ihre eigene Situation als vermeintlich ero- 
tomane Regisseurin zu reflektieren, drehte Breillat 
wenig später Sex is comedy (2002), in dem Anne Pa- 
rillaud eine Regisseurin spielt, die Roxane Mesquida 
und Gregoir Colin in einer an Ä ma soeur angelehn- 
ten Verführungsszene dirigiert und mit der chro- 
nischen Antipathie der Darsteller zu kämpfen hat. 
Als Selbstbespiegelung macht dieser Film durchaus 
Sinn und kam vermutlich genau zum richtigen Zeit- 
punkt in Breillats Karriere, als eigenständiger Film 
jedoch wirkt Sex is comedy merkwürdig flach, vor al- 
lem, da sich der essayistische Ansatz hier verselbst- 
ständigt hat und in reine Introspektion mündet. 


nn. 
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Kleiner, wenn auch komplexer erschien dann das 
Fernsehspiel Breve traversee / Kurze Überfahrt 
(2001), in dem eine dreißigjährige Engländerin (Sa- 
rah Pratt) einen jungen Franzosen (Gilles Guillain) 
auf der Überfahrt von Frankreich nach England ver- 
führt, wie wir es umgekehrt aus A ma soeur kennen, 
und ihn am Ende fallen lässt, um zu ihrer Familie 
zurück zu kehren. Dabei betrachtet die erwachsene 
Frau den adoleszenten Jungen mit unverhohlen dis- 
tanziertem Interesse: Breillat inszeniert den voyeu- 
ristischen Blick der Frau auf den jungen Mann, wie 
man es konventionell aus dem Kino kaum gewohnt 
sein mag. Der junge Thomas ist hier die männliche 
Lolita, das Objekt der Begierde, dessen Unerfahren- 
heit ihn zum Opfer macht. 


Pornokratie und Anatomie de l’enfer 


Im Jahre 2002 erschien mit Pornokratie ein pro- 
grammatischer, erzählender Essay, in dem Cathe- 
rine Breillat ein Theorem ihrer gesamten Ansätze 
und Thesen formulierte. In diesem Buch laufen alle 
vermeintlich losen Fäden zusammen und entwer- 
fen ein postfeministisches Bild weiblichen Begeh- 
rens und weiblicher Sexualität im Rahmen der Sub- 
jektfindung. Kontrovers an dem hier entwickelten 
Modell ist vor allem Breillats metaphorischer Bezug 
zur Homosexualität als einer »Beleidigung für die 
Frau, die sich vom schwulen Mann zurückgewiesen 
sieht«. Folglich behandelt Pornokratie den Versuch 
einer Frau, einen homosexuellen Macho gegen Be- 
zahlung zu zwingen, sich mit ihrem Körper und ih- 
rem Geschlecht auseinander zu setzen. »Betrachte 
mich, wo ich unansehbar bin ...«, lautet ihre Her- 
ausforderung. Wiederum arbeitet sie dabei nicht 
mit psychologisch nachvollziehbaren Charakteren, 
sondern mit freien Variablen, mit Platzhaltern, die 
grundsätzlich für ihr Geschlecht einzustehen ha- 
ben. Zwei Jahre später, 2004, folgte die streng sti- 
lisierte Verfilmung des Stoffes mit dem Fotomodell 
Amira Casar und wiederum dem Pornodarsteller 
Rocco Siffredi (in der Rolle des Schwulen), die von 
äufserstem Interesse für ein Verständnis von Breil- 
lats Werk ist. 

In Anatomie de l’enfer begegnen sich der »Mann« 
(Siffredi) und die »Frau« (Casar) in einem Schwu- 
lenclub als sich die »Frau« auf der Toilette gerade 
die Pulsadern aufschneidet — als Beweggrund nennt 
sie dem »Mann«: »Because I'm a woman.« Nach 
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dem verhängnisvollen Deal der beiden, der den 
»Mann« zur genauen Examination ihrer Weiblich- 
keit verpflichtet, empfängt ihn die »Frau« vier 
Nächte hintereinander in ihrem abgelegenen Haus 
am Meer. Während er sie untersucht, entspannt 
sich ein poetisch-reflektierender Dialog über das 
weibliche Geschlecht, seine Negativierung und Ta- 
buisierung, über männliche Angst und männlichen 
Ekel, über Gewalt, Sexualität und Begehren. Sie 
haben Sex und am Ende der vierten Nacht bezahlt 
die »Frau« den »Mann« für seine Dienste. Anato- 
mie de l’enfer endet mit dem Mord des »Mannes« 
an der »Frau«, der sie über die Klippen ins Meer 
hinabstürzt. 

»Wenn die Hölle eine Anatomie hätte, wäre sie 
der weibliche Körper,«', so betonte es Breillat spä- 
ter im Interview. »Schauen Sie, was ich im Alten 
Testament gefunden habe. Im Hebräischen sind 
Nacktheit und Geheimnis ein Wort, nicht zwei. 
Das Geheimnis ist die Nacktheit, es ist dasselbe: 
das, was man nicht sehen soll. Es [ist] das Tabu, 
ein religiöses Tabu. Aber dann hat man das Tabu als 
Synonym für Scham erfunden. Das heißt, im Fran- 
zösischen hat man ihm seinen Namen genommen. 
Diese Sinnverschiebung von Nacktheit und Ge- 
heimnis ist für Frauen sehr schmerzhaft und erklärt 
die Scham. Man hat Frauen dieser Scham un- 
terworfen, die letztlich die Nacktheit ist, ihr Ge- 
schlecht.« 

Breillats gesamtes Werk zeugt von dem unbe- 
dingten Willen, diese Scham aufzubrechen und das 
weibliche Geschlecht von seinem Tabu zu befreien. 
Anatomie de l’enfer geht als Theorem ihrer Positio- 
nen dazu methodisch strenger vor als ihre anderen 
Filme. Breillat bedient sich einer dekonstruktivis- 
tischen Strategie nach Judith Butler, um die Brut- 
stätten der Geschlechterdifferenz aufzuspüren, in 
denen sich die männliche Angst vor der weiblichen 
Sexualität niederschlägt und in denen die Gleich- 
setzung und anschließende Abwertung von Frau, 
Körper und Sexualität produziert und festgeschrie- 
ben werden. 

Um der Frau ihre Identität, ihr Geschlecht und ihr 
Begehren zurückzugeben, unternimmt Breillat in 
Anatomie de l’enfer eine »politische Genealogie 
der Geschlechterontologie«'', bzw. eine Genealogie 
des weiblichen Geschlechts, die sich über Beset- 
zung, Ausstattung, Mise-en-Scene, und Montage, 
Dialog und Narration entfaltet. Dabei erreicht sie 
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durch subversives Verschieben und Verfremden 
von abwertenden und diskriminierenden Weiblich- 
keitsbildern und vor allem durch den reflektieren- 
den Dialog ihrer Figuren zum einen die Entlarvung 
dieser Bilder als patriarchale Phantasmen, zum an- 
deren setzt sie ihnen ein weibliches »ecriture f&mi- 
nine«'? entgegen, das eine Resignifikation der Frau 
zum Ziel hat. 

Schon der Titel des Filmes bringt die dekonstruk- 
tivistische Strategie Breillats als mehrfach zu 
lesenden Verweis auf den Punkt. Indem der Begriff 
»Anatomie« zum einen den Körperbau des Men- 
schen, in Anatomie de l'’enfer den Körper der Frau, 
bezeichnet, wird klar, dass das Leid, das die Frau 
durch ihre gesellschaftliche Abwertung erfährt, ihr 
Leben in der »Hölle« und als »Hölle« des Mannes, 
unmittelbar mit ihrem Körper, mit ihrer Sexualität 
zusammenhängt. »Anatomie« wird in der Breillat- 
schen Untersuchung selbst zum dekonstruktivis- 
tischen Begriff, er drückt den apollinisch kühlen, 
seine Umwelt unterwerfenden, männlichen Blick'3 
aus, mit dem die Medizin als patriarchale Institu- 
tion die Frau betrachtet. Durch den quasi objek- 
tiven Anstrich der Wissenschaftlichkeit erscheint 
so die Frau korrekt vermessen und für den Ur- 
sprung allen Übels befunden, per se sündhaft und 
zudem zum Bösen verführend, was eine Abwertung 
und Unterdrückung der Frau nicht nur rechtfertigt, 
sondern sogar erforderlich macht. 

Unter den Zeichen und Bedeutungselementen pa- 
triarchaler Diskurse in Anatomie de l’enfer finden 
sich immer wieder solche Verweise auf eine Medi- 
zin, die Weiblichkeit an sich als Krankheit begreift 
und durch die »Hysterisierung des weiblichen 
Körpers«'* eine Rechtfertigung schafft für deren 
genaue Examination, um Macht und Kontrolle über 
die Frau ausüben zu können. Vom geradezu anti- 
septisch-kargen Interieur des Hauses der »Frau« 
mit seiner kalten grünlichen Farbigkeit und der an 
Krankenhausmobiliar erinnernden Einrichtung bis 
zur Inszenierung eines Lippenstiftes — als Accessoire 
zur Optimierung des weiblichen Erscheinungsbildes 
— als Operationsskalpell in der Hand des Mannes in 
Großaufnahmen: Breillat findet eine Vielzahl von 
Bildern, die durch ihre übereinander geschichteten 
und miteinander verwobenen Bedeutungsebenen 
ihre filmische Vorgehensweise erkennbar machen, 
die sie selbst in dem DVD-Interview schmunzelnd 
als »It’s all in the details« bezeichnet. 


So bewegt sich Anatomie de l’enfer, ausgehend von 
der seit der Antike in der westlichen Kultur exis- 
tierenden Gleichsetzung der Frau mit Natur und 
Materie im Gegensatz zu höherem männlichem 
Geist und männlicher Kultur, im Kontrast zwischen 
der Assoziation der »Frau« mit einem alles gebä- 
renden und verschlingenden Ozean, mit der Privat- 
heit des Hauses und mit zyklischen Weltbildern 
und der Assoziation des »Mannes« mit der Zivilisa- 
tion, mit einer öffentlichen Sphäre als Lebensraum 
und mit linearen Erklärungs- und Denkmodellen. 
Catherine Breillat beschwört hier grundlegend eine 
gesellschaftliche Geschlechterdichotomie, in der 
sie die Unterdrückung der Frau verankert und be- 
ständig neu bestätigt sieht. Als wesentliches und 
im Falle von Anatomie höchst effektvolles Zeichen 
beruft sie das weibliche Menstruationsblut und das 
Tabu, das darauf liegt. Breillat sieht darin einen 
Ausdruck der männlichen Angst und des Neides 
auf die weibliche Schaffenskraft: »I believe it's men 
who are born missing the power to give birth.«'> 
So ist vielleicht der Moment der größten Ver- 
ständigung zwischen »Mann« und »Frau« das 
Trinken des Menstruationsblutes der »Frau«, das 
als gemeinsamer Tabubruch »Mann« und »Frau« 
aus ihrer »absoluten Unterschiedlichkeit«'® erlöst. 
Nicht umsonst zitiert Breillat in einer Nahaufnah- 
me der Hand der »Frau«, die das Glas mit dem Blut 
dem »Mann« anbietet, sakrale Abbildungen des 
Letzten Abendmahles. Wenn die Kamera zuerst die 
Figur des Gekreuzigten über dem Bett abfährt und 
anschließend die gleiche Fahrt über den Körper der 
»Frau« unternimmt, wenn durch gezielte Licht- 
setzungen die »Frau« immer wieder von einer Aura 
umgeben scheint, wie um ihre Transzendenz deut- 
lich zu machen, wenn sie am Schluss im weißen 
Opfergewand von der Klippe in den Tod stürzt 
und der »Mann« das blutbefleckte Betttuch wie 
eine heilige Reliquie ehrfurchtsvoll in den Händen 
hält, dann repräsentiert die »Frau« in Anatomie 
de l’enfer eindeutig einen Christus, durch dessen 
Märtyrertod die Menschheit Erlösung erlangt. Das 
tabuisierte Menstruationsblut, in der christlichen 
Theologie jahrhundertelang Zeichen und Strafe 
für die Sünde Evas, die sich im Paradies von ihrer 
Begierde verführen ließ", verwandelt Catherine 
Breillat in das heilige Blut Christi, bei ihr ist der 
sündhafte, weil sexuelle weibliche Körper das Hei- 
ligtum. 
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In der Märtyrerrolle der Frau spiegelt sich außer- 
dem ein Bruch Breillats mit ihren eignen Erzählkon- 
ventionen. Anatomie de l’enfer ist im Gegensatz zu 
ihren sonstigen Filmen aus der Sicht des Mannes 
erzählt, es ist seine Subjektgenese, seine »Reise«, 
wie Breillat betont. Indem sie ihre Reinszenierung 
der Urbegegnung von Mann und Frau, die sowohl 
Inhalt als auch Ziel von Anatomie de l’enfer dar- 
stellt, über ein männliches Erleben erzählt, dieses 
Erleben aber beständig dekonstruktiv reflektiert, 
enttarnt sie Geschlechterdifferenz als nicht all- 
gemein und a priori geltendes Gesetz, sondern als 
Produkt einer angstbesetzten Unkenntnis des an- 
deren Geschlechts. 
Generell fällt bei Anatomie de l’enfer die an die 
Malerei angelehnte Bildästhetik ins Auge, die sie 
wiederum der Arbeit des Kameramannes Yorgos 
Arvanitis verdankt. Die Inszenierung der »Frau« auf 
dem Bett referiert auf weibliche Akte der Kunst- 
geschichte, in den Posen der nackten Amira Casar 
lassen sich Ahnlehnungen an sakrale Darstellungen 
finden, die die Christus-Metaphorik wieder aufgrei- 
fen, zugleich jedoch stark erotisch besetzt sind mit 
der Frau als erotischem Objekt. Die Frau erscheint 
in Anatomie de l’enfer im Bild und als Bild fixiert 
und somit kontrolliert.'® In Anatomie de l’enfer 
wiederholen »Mann« und »Frau« durch ihren Han- 
del (der ja genau einen männlichen Voyeuris- 
mus verlangt) und durch die Immobilisierung der 
»Frau« im Bett die Parameter der Festschreibung 
der Frau im Bild und enthüllen in Kombination mit 
den Malerei-Zitaten eine hierarchische Intentiona- 
lität in der Bildenden Kunst: eine weitere kulturelle 
Konstruktion zu Erwerb und Sicherung einer männ- 
lichen Macht. 
Es sind eindeutig feministische Positionen, die 
Breillat hier einnimmt. Allerdings funktioniert Ana- 
tomie de l’enfer nicht nur als reine Anklage an ein 
patriarchales Machtsystem, sondern vertritt dar- 
über hinaus eben auch den sexualutopischen An- 
satz Breillats, von dem sie sich nicht nur die Rück- 
eroberung der sexuellen Identität der Frau, sondern 
letztendlich auch mehr Verständnis und Kommu- 
nikation zwischen den Geschlechtern verspricht. 
Dass Breillat den Pornostar Rocco Siffredi, der sich 
nicht nur als Darsteller, sondern auch als Produ- 
zent im Porno-Business bewegt, als ihren »Mann« 
besetzt, der in Anatomie de l’enfer »hinsichtlich 
seiner Identität, der Bedeutung, die er sich selbst 
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zuschreibt«'? verwirrt wird und eine »Möglichkeit« 
einer »radikalen Andersheit«?° erfährt, ist als de- 
konstruktivistischer Effekt zu verstehen. Zunutze 
macht sich Breillat, dass sie Rocco Siffredi für eine 
Ausnahmeerscheinung im Porno-Business hält, sie 
sagt über ihn: »In einer sexuellen Beziehung sucht 
Rocco nach der Erleuchtung, nach einem metaphy- 
sischem Gefühl. [...] Es geht nicht darum, eine Frau 
gevögelt zu haben, sondern um etwas sehr Grund- 
legendes: eine Vereinigung zu suchen, in der man 
sich verliert.«?' Einen Star der Pornoszene einzuset- 
zen, dessen Auffassung und Ausübung von Sexua- 
lität nicht dem pornographischen Phantasma des 
Sexes entspricht, lässt es umso deutlicher als Phan- 
tasma zutage treten. 

In Anatomie de l’enfer wird durch das Zusam- 
menspiel des pornographischen Zitates mit den 
anderen filmischen Diskursen in der Untersuchung 
der Ursprung der Obszönität des weiblichen Ge- 
schlechts in der männlichen Angst enttarnt und 
auf diese Weise die Obszönität beseitigt. Der Deal 
zwischen »Mann« und »Frau« zielt genau darauf 
ab, durch die Betrachtung des Unansehbaren, das 
Geheimnis dieser Unansehbarkeit zu lösen. 

Die Befreiung der Frau aus ihrer gesellschaftlich 
auferlegten Minderwertigkeit, die durch die patri- 
archalischen Machtinstanzen an ihren Körper und 
ihre Sexualität gebunden ist, kann für Breillat nur 
über den Körper und die Sexualität selbst überwun- 
den werden, so wie das Bild der Frau als sexueller 
Körper nur über eine veränderte Darstellung von 
weiblicher Sexualität erreicht werden kann. In der 
Reinszenierung der Urbegegnung der Geschlechter, 
die Breillat in Anatomie de l’enfer vornimmt, zer- 
stört sie die Mythen einer patriarchalischen Gesell- 
schaft und formuliert ihren eigenen Gründungs- 
mythos. 

Catherine Breillat selbst nennt ihren Film aus- 
gesprochen radikal: »Man kann nicht viel weiter 
gehen.«?? Als poetisches Theorem formuliert Ana- 
tomie de l’enfer innerhalb und außerhalb des fil- 
mischen Raumes Grundprämisse, politische Mo- 
tivation, und methodischen Ansatz der gesamten 
künstlerischen Arbeit Catherine Breillats, der sich 
mit Foucault auf den Punkt bringen lässt: »In- 
nerhalb der Machtbeziehungen gehört die Sexua- 
lität nicht zu den unscheinbarsten, sondern zu 
den am vielseitigsten einsetzbaren Elementen: ver- 
wendbar für die meisten Manöver, Stützpunkt und 


Verbindungsstelle für die unterschiedlichsten Stra- haber einer skandalösen Kurtisane ist — Tochter ei- 


tegien.«?3 


2007: Une Vieille Maitresse 


ner Herzogin und eines Toreros. Alle Stars von Breil- 
lats Universum tauchen hier wieder auf: Roxanne 
Mesquida, Caroline Ducey, Anne Parillaud, Sarah 
Pratt - und es erscheint einleuchtend, dass das ita- 


Nach einer mehrjährigen Pause, erzwungen durch lienische enfant terrible Asia Argento die Haupt- 
einen Gehirnschlag, hat sich Catherine Breillat nun, rolle übernahm. Erste Stimmen zu diesem Film er- 
2007, erstmals an einen historischen Stoff getraut. scheinen wohlwollend, wenn sich auch abzeichnet, 
Une Vieille Maitresse spielt in Paris 1835: Die Mar- dass sich Breillats eigene Themen hier einer eher 
quise de Flers beschließt, ihre Enkelin, eine voll- konventionellen Spielfilmdramaturgie unterordnen 
kommene Repräsentantin der französischen Aristo- - möglicherweise aber nimmt sie hier nur die näch- 
kratie, mit Ryno de Marigny, einem Lebemann, zu ste Stufe ihres Großprojekts ein: die Kreation eines 
verheiraten. Doch kaum jemand ahnt, dass dieser vielgesichtigen »femininen Kinos< fern von Stereo- 
wenig reumütige Don Juan seit 10 Jahren der Lieb- typen und Vorhersehbarkeit. oO 


Romance ist in Deutschland bei Kino- 
welt/Arthaus auf DVD erhältlich. Andere 
Titel sind mit englischen Untertiteln aus 
Großbritannien und den USA zu impor- 
tieren (Fox Lorbeer, Tartan). 


Links 


www. sensesofcinema.com/contents/os/ 
34/breillat_interview.de 

www. sensesofcinema.com/contents/ 
directors/o2/breillat.html 
www.djfl.de/entertainment/stars/c/ 
catherine_breillat_i_o1.html 
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Was sich liebt, das neckt sich. 
Old German folk saying 


Ein Film, der damit endet, dass eine Teenagerin ihr 
Pop-Idol tötet, den Körper in Einzelteile zerlegt, 
diese einfriert, sie zum Teil isst, ihren eigenen Kopf 
kahl rasiert und ihrem Tagebuch anvertraut »Ich 
weifs, wo du bist. Keine Angst, ich werde dich nicht 
verraten«, begleitet von einem unheimlichen, an 
Fraserhead erinnernden Soundtrack, der im Ab- 
spann in eine rote Leinwand übergeht - ein solches 
Geschehen jagt an uns vorbei wie eine Serie tief 
fliegender Bomber mit nuklearem Sprengstoff an 
Bord: Solange sie nicht uns gelten, ist das zwar ver- 
störend, aber nicht gefährlich. Wenn ein solcher 
Film jedoch aus dem Deutschland der frühen 
1980er-jJahre stammt, eine Fülle an Referenzen an 
Nazi-Ästhetik enthält, und wenn sowohl das Mäd- 
chen wie auch der Popstar während der Schlacht- 
szene komplett nackt sind, dann handelt es sich 
sehr wohl um die Alarmstufe eins. Der Film, von 
dem die Rede ist, heißt Der Fan (Eckhart Schmidt, 
1982) und ist ein ebenso berüchtigt expliziter wie 


156 | testcard #17 


eigenartig unbekannter Horrorfilm. Jüngst erst ist 
er auf DVD veröffentlicht worden, nachdem die 
VHS-Version über mehr als ein Jahrzehnt hinweg 
vergriffen war. Diejenigen jedoch, die ihre Jugend in 
Deutschland oder einem Nachbarland in den frü- 
hen 1980ern verbracht haben, kennen in der Regel 
den Film und die Debatte, die er seinerzeit ausge- 
löst hat. 


Der Fan und das deutsche Horrorkino 


Es gibt keinen Zweifel daran, dass es sich bei Der 
Fan um einen Horrorfilm handelt. Er erzählt die 
Geschichte eines 17-jährigen Teenagers namens 
Simone (Desir6ee Nosbusch), die wahnsinnig in 
R. verliebt ist, einen jungen Herzensbrecher und er- 
folgreichen Popsänger (Bodo Staiger). Sie schreibt 
ihm glühende Liebesbriefe, erhält aber keine Ant- 
wort. In ihrer Verzweiflung setzt sie sich selbst eine 
Frist von sieben Tagen: Sollte R. bis dahin nicht ant- 
worten, wird sie ihn persönlich aufsuchen. Inner- 
halb dieser Zeit ignoriert sie einen um sie werben- 
den Mitschüler völlig, bleibt taub für die Ratschläge 
ihrer Eltern und vernachlässigt die Schulaufgaben. 
Nach den verstrichenen sieben Tagen macht sich 
Simone auf nach München, um R. dort während 
einer Fernsehaufzeichnung zu treffen. Auf dem 
Weg dorthin wird sie beinahe von einem Autofah- 
rer vergewaltigt, schafft es aber schließlich doch 
noch bis zum Ziel. Vor dem Fernsehstudio trifft sie 
R., belagert von einer Gruppe weiblicher Fans, zum 
ersten Mal und fällt — vermutlich vor schierer Auf- 
regung - in Ohnmacht. Er nimmt sie mit ins Studio, 
und während der Fernsehaufnahmen beginnen die 
beiden miteinander zu flirten. Nach dem Dreh 


een nn 


nimmt R. Simone mit in das Haus eines Freundes. 
Sie schlafen miteinander, doch nach dem Sex er- 
klärt er ihr, dass er nun gehen müsse. Simone über- 
wältigt R., tötet ihn, zerlegt seinen Körper in Einzel- 
teile und isst einige von ihnen. Sie bleibt noch für 
unbestimmbare Zeit in dem leer stehenden Haus 
zurück, zermahlt einige seiner Knochen zu Staub 
und kehrt irgendwann wieder heim zu ihren Eltern. 
Als sie dort ankommt, berichtet das Fernsehen ge- 
rade davon, dass der Popstar R. vermisst wird. »Ich 
weiß, wo du bist. Keine Angst, ich werde dich nicht 
verraten. Für kein Geld der Welt. Ich habe meine 
Tage nicht gekriegt. Sie wären seit drei Wochen 
fällig gewesen. Ich werde dich zur Welt bringen. 
Wir werden glücklich sein. Ich weiß, dass du mich 
liebst. Und auch ich. Ich liebe dich.« Es klingelt an 
der Tür. Die Leinwand färbt sich rot. 

Der Ablauf des Films ist so vorhersehbar gestaltet, 
dass er sich leicht einordnen lässt. Der langsame 
Beginn ist typisch für einen Horrorfilm, vor allem 
für den realistischen Horrorfilm. Es dauert eine 
Weile, bis erste Anzeichen von Beunruhigung auf- 
treten. Da der geschulte Betrachter dies bereits 
weiß, geben ihm Details — insbesondere die Dar- 
stellung der Charaktere - Aufschluss über die sich 
ankündigende Katastrophe. Dies hat Der Fan mit 
vielen amerikanischen Horrorfilmen gemeinsam, 
vor allem mit Psycho (Hitchcock, 1960), Last House 
on the Left (Craven, 1972) und The Texas Chain Saw 
Massacre (Hooper, 1974). 

Der Fan hat zahlreiche weitere Erzählstränge und 
Merkmale klassischer Horrorfilme übernommen: 
Die Unfähigkeit der Protagonistin, sich Freunden 
oder der Familie mitteilen zu können — worin 
Simone in ihrer neurotischen Ängstlichkeit, die 
schon fast autistische Züge aufweist, Marion Crane 
aus Psycho ähnelt —, die völlige Ausschaltung mo- 
ralischer Werte, Mord als eine Form der Katharsis, 
die Verknüpfung von Sexualität und Ekel sowie 
der innere Monolog - all das sind zentrale Themen 
des Horrorfilms. Das Motiv des Abstiegs in die 
Hölle kann man sogar als einen Verweis auf Joseph 
Conrads Roman Heart of Darkness interpretieren: 
Mit Colonel Kurtz teilt Simone am Ende nicht nur 
den kahl rasierten Schädel und den Abstieg in den 
Wahnsinn, sondern auch die Unverhältnismä- 
Bigkeit der Rache an der Welt. Vom unschuldigen 
Teenager zum Psychopathen - in ihrer Opferrolle 
bzw. dem Bösen, das sie repräsentieren, können 


weder Simone noch Kurtz auf Bewunderung oder 
Verständnis stoßen. 

Die ästhetische Einordnung von Der Fan ins Horror- 
Genre reicht jedoch nicht aus, um die besonde- 
re Stellung des Films im Deutschland der frühen 
1980er zu erklären. Es bedarf eines Blicks auf die 
kulturellen Rahmenbedingungen. Und hier begin- 
nen die Probleme. Laut Jennifer Fay und Steffen 
Hantke tut sich die Filmwissenschaft schwer, den 
deutschen Film aus der Perspektive der Populär- 
kultur zu beleuchten. Die am besten erforschte 
Periode, die Filme der 1970er- und 198oer-Jahre, 
ist ausschließlich im Kontext des Autorenkinos be- 
trachtet worden. Diese Phase - gipfelnd in Schlön- 
dorffs Oscar-gekröntem Film Die Blechtrommel 
(1979) und Margarethe von Trottas Die bleierne Zeit 
(1981) — gilt als Blütezeit des neuen deutschen 
Autorenfilms, der »New Wave«, gekennzeichnet 
durch eine politisch linke Haltung, Ernsthaftigkeit 
und eine kritische Position gegenüber der deut- 
schen Kultur und Geschichte. Fast der gesamte 
Rest des deutschen Kinos hingegen ist meist als 
das genaue Gegenteil angesehen worden: als ober- 
flächlich, billig, exploitativ und/oder reaktionär. 
Diese ablehnende Haltung zeigt sich in zahlreichen 
negativen Bemerkungen oder einfach darin, dass in 
Studien zum deutschen Film alles neben dem Au- 
torenkino ausgeklammert wird (wie z. B. in Sabine 
Hakes German National Cinema von 2002). 

Doch nicht alle deutschen Filme jenseits der »Ger- 
man New Wave« sind ästhetisch minderwertig, 
politisch reaktionär oder kulturhistorisch irrelevant. 
Viele Filme aus jenen Jahrzehnten lassen eine ähn- 
liche Herangehensweise und Thematik erkennen 
wie die viel gepriesenen Autorenfilme. Jennifer Fay 
hat beispielsweise gezeigt, dass die semipornogra- 
phischen, immens erfolgreichen Schulmädchen- 
Report-Filme der 1970er-Jahre dieselben Muster 
von Schuld und Unterdrückung von Begierden 
transportieren wie der deutsche Autorenfilm jener 
Zeit — wenn nicht sogar noch dringlicher. Dieselbe 
Ignoranz trifft auch den deutschen Horrorfilm der 
Nachkriegszeit. Mit Ausnahme von Werner Herzogs 
Nosferatu: Phantom der Nacht (1979), mehr eine 
Hommage als ein eigentlicher Horrorfilm, ist dem 
neueren deutschen Horrorfilm weder von Kritikern 
und Autoren noch von Filmwissenschaftlern Beach- 
tung geschenkt worden. In ihren Essays über den 
deutschen und österreichischen Horrorfilm haben 
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Steffen Hantke sowie Jürgen Felix und Marcus 
Stiglegger beklagt, dass dieses Genre bislang nie 
auf lokale kulturelle Aspekte hin untersucht worden 
sei. Durch diese Lücke nehme man beim Sprechen 
über Horrorfilme automatisch eine amerikanische 
Perspektive ein. Dabei benötigt eine Diskussion 
über Serienmörder, wie alle drei Autoren unabhän- 
gig voneinander festgestellt haben, gar nicht den 
amerikanischen Umweg über berühmte Fälle wie 
Ed Gein, Jeffrey Dahmer etc., da man ja auch vor 
der eigenen Haustüre fündig werde. Solche Aussa- 
gen sind allerdings eine Ausnahme. Erst in jüngster 
Zeit bemühen sich Periodika wie Kinoeye, Splatting 
Image und testcard, auch den deutschen Horrorfilm 
unter den Gesichtspunkten der Cultural Studies zu 
analysieren — eine erfreuliche Entwicklung, zu der 
dieser Essay hoffentlich seinen Teil beiträgt. 


Die Rezeption vonDer Fan 


Kommen wir also zur Sache: In welcher Weise kor- 
respondiert Der Fan mit der deutschen Kultur der 
damaligen Zeit? In diesem Punkt sind zwei wesent- 
liche Komponenten von Bedeutung: zum einen die 
Debatte, die der Film auslöste, zum anderen das 
Verhältnis, in dem er zum Pop-Phänomen Neue 
Deutsche Welle steht. Und beide Aspekte stehen 
ihrerseits in Beziehung zueinander. 

Bereits die Premiere von Der Fan am 4. Juni 1982 
fand inmitten einer großen Kontroverse statt. 
Nacktfotos von Nosbusch in Zeitschriften waren 
der Aufführung vorausgegangen, weshalb sie und 
ihr Manager in einem Prozess die Aufführung des 
Films zu verhindern versuchten. In Interviews be- 
hauptete Dösir&e Nosbusch, dass dies nichts mit 
den Nacktfotos zu tun habe, die von ihr im Umlauf 
waren; immerhin war sie bereits in einer Nackt- 
szene in Nach Mitternacht (1981) zu sehen gewe- 
sen. Sie bestand zudem darauf, dass ihr die Story 
des Films gefalle, da sie sehr viel mit ihren persön- 
lichen Erfahrungen als Moderatorin einer TV-Pop- 
Sendung zu tun habe. Nosbusch klagte vielmehr, 
weil die Produzenten ihr Versprechen nicht gehal- 
ten hatten, die Schockeffekte bei der Bewerbung 
nicht in den Mittelpunkt zu stellen. 

Aber auch abgesehen von dem Prozess wurde die 
Rezeption von Der Fan vor allem durch die Kritik 
daran bestimmt, woran es dem Film angeblich 
mangelte. Unter den 35 Rezensionen finden sich 
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nur fünf, die auch etwas Positives hervorheben. Die 
moderateste Form der Kritik bestand im Ausdruck 
rein ästhetischer Abscheu: Hans-Christoph Blu- 
menberg bezeichnete den langsamen Beginn des 
Films in Die Zeit als »fürchterlich« und fand auch 
die Gewaltszenen nicht überzeugend dargestellt; 
der Fischer Film Almanach 1983 beklagte, dass der 
Film keine psychologische Tiefe habe, sondern nur 
aus bizarrer Besessenheit an Details bestehe. Dies 
war die gängige Position der Filmmagazine. We- 
sentlich heftiger fiel die Kritik in der sogenannten 
Regenbogenpresse aus, die den Film geradewegs als 
Müll bezeichnete, als exhibitionistisch und inakzep- 
tabel. In der Bravo, jenem Heft, das Fotos von Nos- 
busch mit nacktem Oberkörper abgedruckt hatte 
und in sexuellen Fragen eher liberal eingestellt ist, 
wurde der Film schlicht als dumm bezeichnet. 

In den meisten Fällen erweckten die Kritiker den 
Anschein, den Film nicht persönlich anzugreifen: 
Indem sie sich auf den »Nosbusch gegen Produ- 
zenten«-Streit stürzten, nahmen sie eine scheinbar 
rein deskriptive Position ein, als ob nicht sie den 
Skandal schüren, sondern einen bereits vorhande- 
nen Skandal bloß beobachten würden. Interessant 
bei aller Kritik ist, dass sich die meisten Journalisten 
(Die Zeit, Filmfaust, Kino) weigerten, den Film ent- 
gegen seiner offenen Referenzen als Horrorfilm zu 
bezeichnen. Im besten Fall demonstriert dies die 
Vorsicht deutscher Rezensenten im Umgang mit 
diesem Begriff. Aber es macht auch deutlich, dass 
sie nicht in der Lage waren, den Film im Rahmen 
eines Genres zu begreifen. Was wiederum belegt, 
wie wenig den Kritikern seinerzeit Horror als kultu- 
relles Phänomen präsent war. Dadurch konnte die 
Kritik auch all jene Aspekte nicht begreifen, die das 
Horror-Genre evoziert — die Art und Weise, mit der 
popkulturelle Exzesse thematisiert werden, oder 
wie Gewalt im Zusammenhang mit Sex und Ver- 
weigerung die Ungleichheit der Geschlechterrollen 
kritisiert. 


Der Fan und die Neue Deutsche Welle 


Nicht nur der Horror-Kontext ist in der Kritik aus- 
geblendet worden. Auch die offenkundige Nähe 
des Films zum Phänomen Neue Deutsche Welle 
sowie sein Versuch, die Jugendkultur der damaligen 
Zeit abzubilden, blieb größtenteils unerwähnt. Da- 
bei strotzt der Film nur so vor Referenzen an den 


Starkult, die Popmusik und den visuellen Style der 
frühen 1980er-Jahre. Das Interessanteste am Film 
ist seine clevere (manche würden sagen: zynische) 
Verarbeitung des damaligen Trends in der deut- 
schen Popkultur, der Neuen Deutschen Welle. 

Die Verbindung von Horror und Pop wird im Film 
vor allem dadurch hervorgehoben, dass die aus- 
gedehnten Sex-, Nackt- und Gewaltszenen von 
zwei bekannten Idolen der Jugendkultur gespielt 
wurden, die damals Identifikationsfiguren für Teen- 
ager in Deutschland darstellten: Desiree Nosbusch 
kannte man aus beliebten Fernsehshows wie Mu- 
sicbox und Hits von der Schulbank. Sie war die leib- 
haftige Verkörperung des bürgerlichen Teenager- 
Ideals: vital, leidenschaftlich, smart, modisch, heiter 
und unverdorben. Bodo Staiger war Sänger der sehr 
erfolgreichen Elektropop-Band RHEINGOLD. Poster 
von ihm zierten seinerzeit so manches Jugendzim- 
mer. Beide repräsentierten den damaligen Aufstieg 
deutscher Popkultur und sind dem Publikum als 
Coverstars von Heften wie Bravo auf den ersten 
Blick vertraut gewesen. 

Doch auch abgesehen von der Schauspielerwahl 
Nosbusch und Staiger bedient sich Der Fan — bei- 
nahe standardisiert — bei den politischen Implika- 
tionen der Neuen Deutschen Welle. Die deutsche 
Punk- und Wave-Bewegung ging aus dem linken 
Aktivismus der 1970er-Jahre hervor, doch zu dem 
Zeitpunkt, als der Film entstand, war deren anfangs 
radikal anarchistische Haltung bereits in Trash- 
Ästhetik (eine allgemeine Bewunderung für »min- 
derwertige< Kultur, Horror eingeschlossen) und 
kommerziellen Pop übergegangen. Die Verbindung 
von Pop und Politik war oft alles andere als unum- 
stritten. Bezeichnenderweise behauptete gerade 
Staigers Band RHEINGOLD, unpolitisch zu sein, und 
spielte während ihrer Auftritte zugleich mit ein- 
deutiger Nazi-Symbolik. Dies verdeutlicht, dass 
sich die Neue Deutsche Welle weniger in einem 
moralischen Sinne politisch positionierte, sondern 
dass es ihr vielmehr darum ging, — in womöglich 
zynisch postmoderner Weise — viel sagende Posen 
durchzuspielen, in deren Mittelpunkt nicht Exklu- 
sion, sondern Neukombination stand. Viele Bands 
der Neuen Deutschen Welle standen bewusst steif 
auf der Bühne und präsentierten sich als Antihel- 
den. In Der Fan werden wir Zeuge einer TV-Perfor- 
mance von R., der in einer an die Gestapo erinnern- 
den Uniform, wie auch mit seiner Band RHEIN- 


GOLD, mit einer Nazi-Ästhetik kokettiert. Das 
Ensemble aus lebenden Models und Puppen dane- 
ben erinnert in seiner Plastik-Nacktheit sowohl an 


Bilder des Holocausts wie auch an die von KRAFT- 
WERK inspirierten Zukunftsvisionen (und sogar an 
Langs Metropolis). Der Fan ist hierfür kein Einzel- 
beispiel, ähnliche Assoziationen finden sich etwa 
im Horrorfilm Angst (Kargl, 1983). Beide Filme sind 
von einem strengen Realismus (in Der Fan zugege- 
benermaßen durch Referenzen an den Expressio- 
nismus gebrochen) und einem kalten und unpartei- 
ischen Blick auf grauenvolle Taten geprägt, was 
laut Hantke (in seinem Essay über die deutsche Er- 
fahrung mit Serienmördern) einer spezifisch deut- 
schen Herangehensweise an Mord und Horror ent- 
spricht. Simone, die nur eine Person umbringt, mag 
zwar keine Serienmörderin sein, doch die Art, wie 
sie den Mord begeht, sowie ihr psychologisches 
Profil legen den Vergleich mit einem Serienmörder 
nahe. Möglicherweise zu stark? 


Gender im Horror: Sex und Tod - Nacktheit 
und Oralfixierung 


Die meisten Rezensionen zum Film behaupten, 
dass sich Stil und Handlung, wenn man davon 
überhaupt reden kann, auf jene 25 Minuten be- 
schränken, in denen Simone und R. einander tref- 
fen, Sex haben und sie ihn schließlich tötet, ver- 
stümmelt und isst. Da sich in diesen Szenen nur 
zwei Personen befinden, ein männlicher Popstar 
und dessen weiblicher Fan, ist es geradezu unmög- 
lich, diese Sequenz nicht aus dem Blickwinkel der 
Repräsentation von Geschlechterrollen zu lesen. 
Gerade über diese Passagen hätten sich die Kritiker 
besonders empören können. Doch sie taten es 
nicht. Obwohl die Kritiker diese Szenen in ihren 
Kommentaren herausgegriffen haben, haben sie 
diese ausschließlich mit dem Gerichtsprozess in 
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Verbindung gebracht, mit dem — echten oder in- 
szenierten — Skandal über die Nacktaufnahmen 
und der angeblichen ästhetischen Unbeholfenheit. 
Niemand hat den soziokulturellen Stellenwert die- 
ser Szenen angesprochen. Warum aber? Möglicher- 
weise scheuten sie davor zurück, weil sie dem Film 
durch eine solche Diskussion kulturelle Relevanz 
eingeräumt hätten. 

Welchen kulturellen Rahmen stecken diese Szenen 
ab? Im Mittelpunkt steht das Verhältnis von Sexua- 
lität und Gewalt zwischen den Geschlechtern und 
die spezifisch deutsche Herangehensweise an die- 
sen Themenkomplex. Wie Fay festgestellt hat, ist 
sexuelle Perversion im Zusammenhang mit Min- 
derjährigen und vermeintlicher Unschuld ein perio- 
disch wiederkehrendes Thema im deutschen Nach- 
kriegskino, vor allem im exploitativen Film, das in 
einem engen Zusammenhang mit Sex und Horror 
steht und die Ängste der Gesellschaft widerspie- 
gelt. Angesichts der Tatsache, dass sich selbst ein 
liberaler Blick auf Sexualität und Nacktheit in die- 
sem Komplex verheddern kann, zitiert Fay Dagmar 
Herzog: »the release of the libido might be, not just 
liberatory, but rather dangerous, and [...] the pursuit 
of pleasure might lead, not to social justice, but to 
evil«. Dieser allmähliche Weg ins »Böse«, von der 
Normalität hin in eine Welt der Ausgestoßenen 
und Außenseiter, findet sich auch im Motiv der - 
geistigen wie körperlichen — Reise von Simone wie- 
der. Er wird manifest, noch bevor sich die »skan- 
dalösen« Szenen ereignen. Auf ihrem Weg nach 
München ist Simone beinahe vergewaltigt worden, 
dort angekommen wird sie Zeugin einer Drogen- 
übergabe und beobachtet - mit womöglich mehr 
als nur üblichem Interesse — zwei nackt badende 
Mädchen. Diese Szene ist eine eigenartige Vorweg- 
nahme der emphatischen Nacktheit, die später im 
Film zu sehen ist; sie befindet sich an exponierter 
Stelle im Film, exakt in der dreißigsten Minute, 
als Simone gerade mehr oder weniger in München 
angekommen ist. Ein flüchtiger Eindruck von Hoff- 
nung ist an ihrer Körperhaltung abzulesen, sie wirkt 
nicht mehr so ausweglos, was vom prächtigen Son- 
nenlicht während der Badeszene noch untermalt 
wird. Trotz aller Standards handelt es sich um eine 
sonderbare Szene: Die Mädchen legen ihre Kleider 
ab, springen schnell ins Wasser und starren kurz 
darauf in die Kamera, als ob sie sich vom Betrachter, 
also den Blicken Simones, ertappt fühlen würden. 
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Die Szene ist zudem etwas unbeholfen realisiert: 
Der Sprung selbst wurde mit Hilfe einer Telefoto- 
linse gedreht, und die Art und Weise, wie eines der 
Mädchen beinahe heimlich ins Wasser geht, schnell 
ein paar Meter rennt und sofort wieder aus dem 
Fluss steigt, wirkt wie authentisches Filmmaterial, 
als ob die Szene illegal gedreht worden wäre, was 
wiederum mit den Schulmädchen Report-Filmen 
korrespondiert, über die Fay schreibt. 

Wie die Teenager in Schulmädchen Report ist auch 
Simone nicht wirklich unschuldig. Ihre ganze Er- 
scheinung ist von Sinnlichkeit durchwirkt. Ihr grüb- 
lerischer Blick deutet darauf hin, dass sie mehr ist 
als nur ein Mädchen, das ihr Idol anhimmelt; ihre 
Leidenschaft geht über Bewunderung hinaus, ver- 
langt nach Inbesitznahme des Objekts ihrer Be- 
gierde. Sie ist nicht am Menschen R. interessiert, 
sondern an einem Objekt, an einer Art Spielzeug. 
Gleichzeitig ist sie aber auch das Spielzeug von R. 
Er behandelt sie nach seinem Auftritt wie ein 
Groupie, lässt sie zu sich in die Garderobe, ignoriert 
sie, sobald er mit seinen Managern und Assistenten 
redet, und geleitet sie schnell in seinen knallroten 
Rolls-Royce. Die Intentionen der beiden sind klar, 
beide sind dominant: Das Aufeinandertreffen zwei- 
er Personen mit so starkem Willen kann nicht gut 
gehen. 

Die erwähnte zwanzigminütige Schlüsselszene des 
Films ist in zwei Akte aufgeteilt. Im ersten und kür- 
zeren haben die beiden Sex miteinander. Danach 
weigert R. sich, mehr mit Simone zu tun zu haben, 
und macht ihr deutlich, dass es sich um eine ein- 
malige Sache handelt. Im zweiten Akt zerkleinert 
Simone den Körper von R., friert einige Teile davon 
ein, isst sie - oder Teile davon, denn es bleibt unklar, 
wieviel sie sich von seinem Körper einverleibt — und 
verlässt das Haus, um wieder zu ihren Eltern zu 
fahren. Beide Handlungsstränge werden in voraus- 
gehenden Szenen vorbereitet. Als Simone für kurze 
Zeit alleine im Bad ist, presst sie ihr Gesicht gegen 
den Spiegel, küsst und leckt ihr eigenes Spiegelbild 
mit leidenschaftlicher Intensität. Dies deutet nicht 
nur auf Simones Lust auf R. hin, vielmehr auch dar- 
auf, dass ihre Vergötterung sich nicht wirklich auf R. 
bezieht, sondern auf sich selbst und auf die Suche 
nach einer eigenen Identität. Zuvor hatte es bereits 
eine ähnliche Szene gegeben, als Simone beim Tan- 
ken im Auto auf R. gewartet hatte. Ebenfalls für nur 
wenige Augenblicke alleine, starrt Simone vor sich 
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hin und öffnet schließlich den Mund, als ob sie 
ihren Lippenstift überprüfen wollte. Sie öffnet den 
Mund weiter und weiter, die Kamera fährt plötzlich 
hinein, und Simones Mund schluckt die Kamera. 
Dies ist eine perfekte Nachahmung von James Wil- 
liamsons The Big Swallow (1901), einem der ersten 
Filme, der verdeutlichte, wie ein übertriebener 
Hang zum Realismus automatisch Verzerrungen 
mit sich bringt, nicht nur optisch - der Mund wird 
auf groteske Weise riesig —, sondern auch narrativ — 
wir sind gewarnt: Simones Leidenschaft kann außer 
Kontrolle geraten! 

Zwei Motive kommen hier ins Spiel: Nacktheit und 
die Fixierung auf den Mund. In beiden Akten sind 
die Charaktere nackt. Ihre Körper sind voll im 
Bild, nur ein ganz schmaler Schatten bedeckt die 
Genitalien, zahlreiche Close-ups lenken den Blick 
auf Torsi, Köpfe, Gesichter, Schultern, Nacken und 
Gliedmaße. Es gibt fast keinerlei Requisiten in die- 
ser voll beleuchteten Szene. War die Sexszene noch 
teilweise mit weichem Licht gefilmt, so findet die 
Zerlegung des Körpers in der Küche unter Neon- 
licht statt, das jedes Detail grell beleuchtet. Nichts 
bleibt hier der Vorstellung überlassen. Während 
dieser Szene wird der neoexpressionistische Ein- 
fluss der Neuen Deutschen Welle besonders deut- 
lich — die komplette Szene ist von Härte geprägt. 
Unterstützt wird die Härte noch dadurch, dass 
die wenigen Requisiten, die hier zum Einsatz kom- 
men — die Werkzeuge, mit denen Simone R.s Körper 
zerlegt —, absolut modern sind: ein elektronisches 
Küchenmesser, eine Gefriertruhe und eine be- 
schichtete Bratpfanne. 

Nacktheit ist kein neues Motiv im deutschen Kino; 
es wurde überschattet von der Tradition der Frei- 
körperkultur und deren Aneignung durch Nazis. 
Sie sollte die Freiheit des Körpers von sozialen 
Zwängen und den harmonischen Einklang mit der 
Natur zum Ausdruck bringen, wie dies Leni Riefen- 
stahl in der Eröffnungssequenz zu Olympia (1938) Charaktere alles andere als frei sind, zuerst wäh- 
zelebriert. Vor dem Hintergrund dieser Tradition rend der fast zwanghaften und bezwingenden Aus- 
haftet Nacktheit außerhalb eines sexuellen Kon- führung ihrer Lust, dann als Ausdruck von Tod im 
texts — etwa während Simone ihr Opfer zerlegt - einen Fall, im anderen als beginnender Wahnsinn. 
etwas ideologisch Verdächtiges an. Doch die Nackt- Zwei andere Filmszenen unterstreichen dies: Das 
heit in Der Fan zeigt nicht etwa einen »liberated Interesse des Films an Nacktheit gilt weniger der 
nude body free of the trappings of capitalist con- befreiend wirkenden Nacktheit der beiden Mäd- 
sumer culture [which] could function as a signifier chen im Park, sondern eher der zwanghaften 
of [...] victimisation and guilt« (Fay 40). Wir sehen Nacktheit der Mannequins während des Fern- 
die Nacktheit vielmehr in den Momenten, wo die sehauftrittes. Sie sind in jener Szene zu sehen, die 
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besonders starke Referenzen an die Neue Deutsche 
Welle aufweist und in denen R. in einer an die Ge- 
stapo angelehnten Uniform auftritt. Nachdem der 
Betrachter kurz zuvor die befreit wirkende Nackt- 
heit der beiden Mädchen im Park gesehen hat, lässt 
die unnatürliche Plastik-Nacktheit während des 
Fernsehauftritts Assoziationen mit dem Holocaust 
aufkommen. Durch die Art, wie die Szene gefilmt 
ist (als Videoclip), ist es fast unmöglich, die weni- 
gen echten Models von den im Video zum Einsatz 
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kommenden Schaufensterpuppen zu unterschei- 
den. Die Grenze zwischen echt und falsch, lebendig 
und tot verwischt. Diese Bilder verweisen bereits 
darauf, dass Gewalt auf Sex folgt und dass Nackt- 
heit Grausamkeit evoziert. 

Orale Reize sind im Film direkt an das Motiv der 
Nacktheit gekoppelt. Am offenkundigsten wird das 
orale Motiv im Akt des Kannibalismus ausgespielt. 
Indem Simone sich den Körper von R. einverleibt, 
bewältigt sie den Schmerz, den er ihr zugefügt 
hat. Doch auch jenseits dieser Metapher ist das 
Motiv der oralen Reize überall zu finden: Simones 
Mund ist das Zentrum der filmischen Symbolik. Sie 
spricht im ganzen Film kaum ein Wort. Selbst ihre 
Stimme aus dem Off hört sich erstaunlich depri- 
miert an, und ihre Wortmeldungen beschränken 
sich auf kurze Aussagesätze (etwa »Falls R. nicht in 
sieben Tagen antwortet, werde ich handeln«), die 
keine Erklärung enthalten. Als sie R. zum ersten 
Mal vor den Fernsehstudios sieht, ist sie unfähig zu 
sprechen, kann nicht mal auf die Frage nach ihrem 
Namen antworten. Sie öffnet ihren Mund, die Lip- 
pen bewegen sich, doch kein Wort kommt heraus. 
In diesem Zusammenhang ist eine kurz zuvor ge- 
zeigte Szene interessant: Als R. Autogramme für 
Fans gibt, sehen wir Simone, die R. beobachtet; ein 
Close-up zeigt dabei ihre Lippen und ihren halb ge- 
öffneten Mund. Ohne jegliche narrative Notwen- 
digkeit, scheint diese Aufnahme lediglich Simones 
Bewunderung für ihr Idol zu unterstreichen. Ande- 
rerseits verweist sie auf unheimliche Weise darauf, 
welche Bedeutung der Mund im späteren Teil des 
Films bekommen wird. 

Statt Text oder Dialog scheint die Musik im Film 
die Rolle des Sprechens eingenommen zu haben. 
Während des ganzen Filmes trägt Simone Kopf- 
hörer, und wenn sie gerade einmal keine Musik hört 
(wahrscheinlich die Musik von R.), sind die Kopfhö- 
rer immer an exponierter Stelle zu sehen, hängen 
als schwarze Knöpfe an ihrem weißen Shirt. Parallel 
zu den damaligen Diskussionen, ob der Walkman 
eine Gefahr für die zwischenmenschliche Kommu- 
nikation darstellt, nutzt Simone ihre Kopfhörer 
tatsächlich als Entschuldigung dafür, nicht spre- 
chen und demzufolge sich auch nicht in diese Welt 
einbringen zu müssen — als ob es darum ginge, 
der Welt zu demonstrieren, dass es sowieso keine 
Erklärungen gibt, nur Melodien, unabhängig von 
der Frage nach Weltanschauung oder Moral. Auch 


das bringt wieder die Neue Deutsche Welle und 
deren amoralischen Ansatz mit ins Spiel. Das Ende 
des Films unterstützt diese Interpretation. Nach- 
dem Simone heimgekommen ist, sagt sie nur: 
»Morgen gehe ich wieder zur Schule.« Es ist der er- 
ste Satz, den sie nach mehr als 25 Minuten gespro- 
chen hat. Als im Fernsehen davon berichtet wird, 
dass der berühmte Popmusiker R. vermisst wird, 
hören wir ihre Stimme aus dem Off: »Ich weiß, wo 
du bist. [...] Und ich liebe dich auch.« Sie wieder- 
holt die letzten beiden Sätze, während sie diese 
in ihr Tagebuch schreibt und die Filmmusik an Laut- 
stärke zunimmt. Nach einem Schnitt sehen wir 
eine rote Leinwand mit dem Abspann in schwarzen 
Buchstaben. Das Ende macht uns deutlich, dass 
Simone, nachdem sie gefügig ihren Platz in der Ge- 
sellschaft als Schülerin wieder eingenommen hat, 
ein Geheimnis mit sich tragen wird, das sie sowohl 
zum Opfer wie zur Täterin hat werden lassen. Ohne 
jegliche Fluchtmöglichkeit wird sie zum lebenden 
Beweis für Michel Foucaults These, dass die Diszi- 
plinierung der Sexualität immer mit dem Gefühl 
von Schuld verbunden ist. In Simones Fall entsteht 
dieser Zusammenhang nicht nur durch die persön- 
liche Schuld, die sie auf sich genommen hat, son- 
dern auch durch Assoziationen und Referenzen, die 
der Film auf die gesellschaftliche Schuld der Deut- 
schen wirft, die unentwegt versuchen, sich durch 
Teenager- und Popkultur zu regenerieren. 


Aus dem Englischen von Martin Büsser 


Fazit 


Es wäre übertrieben, zu behaupten, dass diese expli- 
ziten und impliziten Verweise auf die deutsche Ver- 
gangenheit für den gesamten deutschen Film der 
1980er-Jahre oder den Horrorfilm im Speziellen zu- 
treffen. Ich denke allerdings, dass die durch solche 
Bilder angesprochenen Referenzen nicht nur in Der 
Fan zu finden sind. Die Nähe des Films zur Neuen 
Deutschen Welle legt dies nahe, denn von diesen 
Referenzen war die damalige Kultur in Deutschland 
— trotz des vordergründigen Optimismus — gera- 
dezu durchdrungen. Die frühen 1980er waren eine 
Ära, in der Musik, Film, Fernsehen und andere Phä- 
nomene der Popkultur — aber auch der Hochkultur, 
wie etwa die Malerei der »Neuen Wilden« - einan- 
der durchdrungen haben, so dass es sinnvoll ist, 
auch einen Horrorfilm im gesamtkulturellen Kon- 
text zu betrachten, gerade dann, wenn dieser die 
damaligen Strömungen auf eher simple Weise in 
sich aufgenommen hat. In einer Zeit, die keine 
Antworten bereit hatte, in den letzten Jahren des 
Kalten Krieges, verzichtete auch ein Film wie Der 
Fan auf jegliche Antwort. Genau das Fehlen einer 
Antwort war es, was die Presse an dem Film ver- 
misste. Indem die Rezensenten Neutralität inner- 
halb der Kontroverse vorspiegelten und sich wei- 
gerten, Erklärungen anzubieten, öffneten sie die Tür 
für Anschuldigungen der Komplizenschaft. © 


Ernest Mathijs ist Professor am film- 
wissenschaftlichen Institut der University 
Of British Columbia, Vancouver. Er ver- 
öffentlichte u.a. das Buch Alternative 
Europe: Eurotrash and Exploitation Cine- 
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»Die einzige und höchste Lust der Liebe 
ruht in der Gewissheit, das Böse zu tun. 
Und Mann und Frau wissen von Geburt 
an, dass sich im Bösen alle Wolllust 
findet.« 


Charles Baudelaire: Fusees, Nr. 3 


»Ladies and Gentlemen, welcome to 
violence. The word and the act. While 
violence cloaks itself in a plethora of 
disguises, its favourite mantle still remains 
— sex. Violence devours all it touches, its 
voracious appetite rarely fulfilled. Yet 
violence doesn't only destroy. It creates 
and moulds as well. Let's examine closely 
then this dangerously evil creation, this 
new breed encased and contained within 
the supple skin of woman. The softness 

is there, the unmistakable smell of female. 
The surface, shiny and silken. The body 
yielding yet wanton. But a word of 
caution: handle with care and don't drop 
your guard. This rapacious new breed 
prowls both alone and in packs. Operating 
at any level, at any time, anywhere 

and with anybody. Who are they? One 
might be your secretary, your doctor’s 
receptionist or a dancer in a go-go club!« 
Russ Meyer: Faster, Pussycat! Kill! Kill! 
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Schöne Frauen schöne Dinge tun zu lassen, das 
heiße Kino. So hat sich einst Frangois Truffaut ge- 
äußert, als er noch einer der »jungen Türken« war, 
zusammen mit Jean-Luc Godard, Jacques Rivette 
und Claude Chabrol. Schöne Frauen hässliche Din- 
ge tun zu lassen, das ist das Motto im Kino von 
Russ Meyer — dem König der »wilden Highway- 
und Busenfilme«', dem ehemaligen Frontkamera- 
mann, der gleich Samuel Fuller seine Erfahrungen 
aus dem Zweiten Weltkrieg nie mehr loswerden 
konnte. Wie kein zweiter Cineast hat Meyer mit 
seinem Werk die vermeintliche Dichotomie von 
Kunst und Trash aufgehoben, synthetisiert im He- 
gelschen Sinne, fünfzehn Jahre vor dem histo- 
rischen Kontingenzschub Punk?. Der »Eisenstein of 
Sex Films« ist Meyer für den Camp-Regisseur John 
Waters, und der Vergleich hinkt mitnichten. Wo 
Eisensteins Attraktionsmontage sich aus einer kol- 
lisiven Addition von Einstellungen herstellt - die 
einen intellektuellen Schock auslösen soll, indem 
der Zuchauer dazu angehalten wird, zwischen den 
Bildern metaphorische Assoziationen zu bilden -, 
da geht Meyer ähnlich vor: Bedeutung entsteht 
weniger durch narrative Patterns als durch die sig- 
nifizierende Kollision individueller Einstellungen. 
Meyer ist ein Freund von flash-cutting und — vor 
allem in seinem Werk ab Vixen (USA 1968) — der 
»nicht-diegetische[n] Einfügung«°, wie sie Chris- 
tian Metz definiert. Ein Freund nicht zu verortender 
Bilder mit komparativem Wert, die einen Gegen- 
stand außerhalb der Handlung darstellen, ihn illus- 
trieren, aber auch symbolisch untermauern kön- 
nen. Es ist deshalb nicht abwegig, Meyer als legiti- 
men Erben der Stummfilm-Tradition zu begreifen: 


R 


»His cuts to subjective substitutes for the same 
action are so literal, so direct, so basic, that they re- 
call a kind of filmmaking not seen in commercial 
cinema since the Twenties.«* 


Das CEuvre von Russ Meyer umfasst im Wesent- 
lichen vier Perioden, die sich sinnfällig nach Jahr- 
zehnten aufschlüsseln lassen. Mit The Immoral 
Mr. Teas (USA 1959), einer leichten Komödie in An- 
lehnung an Jacques Tatis Les Vacances de Monsieur 
Hulot (F 1953), begründet Meyer den nudie cutie, 
einen Zyklus harmloser Sexfilme, die ihre Attraktio- 
nen aus der Präsentation unbekleideter (Frauen-) 
Körper gewinnen. Es folgen Eve and the Handyman 
(USA 1961) und Wild Gals of the Naked West (USA 
1962), wie The Immoral Mr. Teas zwei Filme voller 
burlesker Einlagen, die dazu beitragen, exploitation 
endgültig in sexploitation zu wandeln. Im Zeitalter 
von Hugh Hefner, Playboy- und Pin-up-Kultur ar- 
beitet der nudie cutie-Zyklus aber gerade nicht an 
einer Überwindung sexueller Repression. Michel 
Foucault hat gegen die Schriften von Reich und 
Marcuse gezeigt, dass in der bürgerlichen Gesell- 
schaft Sexualität keineswegs unterdrückt wird. Ent- 
gegen der vorherrschenden Überzeugung, dass das 
Begehren und die Sexualität durch ein repressives 
System unterdrückt würden, zeigt Foucault, dass 
das Individuum selbst aktiver Agent dieser Repres- 
sion ist. Die Produktion von Diskursen scheint stets 
an Machtbeziehungen gekoppelt, welche sich im 
Individuum festsetzen. Die Diskurse über den Sex 
sind zwar auch Restriktionsprozessen unterworfen, 
es entstehen aber vor allem immer mehr Diskurse, 
die schließlich in einer Wissenschaft über den Sex 
münden — oder in den nudie cuties. Foucault stellt 
sich daher gegen die Forderung, der Macht eine na- 
türliche Sexualität entgegenzustellen: »Das Macht- 
verhältnis ist immer schon da, wo das Begehren ist: 
es in einer nachträglich wirkenden Repression zu 
suchen, ist daher ebenso illusionär wie die Suche 
nach einem Begehren außerhalb der Macht.«5 Russ 
Meyers nudie cuties forschen nach dem Begehren 
innerhalb der Macht, sie diskursivieren die ambiva- 
lente Relation von Voyeurismus und bürgerlicher 
Ideologie. Sie leben von einem satirischen Blick 
auf soziale, politische und kulturelle Institutionen 
der USA, wobei besonders Ehe und Puritanismus 


Lorna (USA 1964) 


Faster, Pussycat! Kill! Kill! (USA 1966) 


lächerlich gemacht werden mittels parodistischer 
Strukturen, die Genre-Stereotypen grell ausstellen, 
sie humoresk verkehren. 

Seinen Höhepunkt erlebt Russ Meyers Kino jedoch 
erst Mitte der 1960er-Jahre, als eine Reihe düsterer 
Filme entsteht, die den bunten nudie cuties eine 
radikal misanthropische vision du monde gegen- 
überstellen. Formal in härtesten Kontrasten gehal- 
ten, zeichnen Meyers roughies ein Bild des US-ame- 
rikanischen Südens wie es desillusionierter kaum 
sein könnte. Lorna (USA 1964), Mudhoney (USA 
1965), Motor Psycho (USA 1965) und faster, Pussy- 
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cat! Kill! Kill! (USA 1966) sind finstere Melodramen, 
die direkt Bezug nehmen auf die Arbeit des jüdi- 
schen Cartoonisten Al Capp, sowohl in ihrer White- 
Trash-Höllen-Darstellung des ländlichen Amerikas 
als auch in der daraus folgenden Gesellschafts- 
satire. Wie Al Capp präsentiert Russ Meyer dem 
Zuschauer unvermögende Menschen als karika- 
tureske Figuren, die zu nichts fähig sind, außer an 
ihrer eigenen Dummheit und ihrer absurden Situa- 
tion zu leiden. Vom Ende des Friedens mit der Welt, 
davon erzählen die roughies des Russ Meyer, das 
Ende der passiven Resignation fordern sie. 

Nach diesen finsteren Filmen kehrt Meyer in der 
zweiten Hälfte der 1960er-Jahre wieder zu einem 
leichteren Ton zurück, dreht bunte Pop-Art, wilde 
Kolportage, ironische Cartoons: Mondo Topless 
(USA 1966) — »a minimalist sexploitation film«® —, 
Common Law Cabin (USA 1967) - ein Film über die 
Evolution der Menschheit durch die Ordnung des 
Begehrens -, Good Morning... and Goodbye! (USA 
1967) — »the first and only post-structuralist nudie- 
film ever made«’? — und Finders Keepers, Lovers 
Weepers! (USA 1968) — eine Noir-Phantasie in der 
Tradition von Don Siegels The Killers (USA 1966). 
Vixen! (1968), Meyers satirischer Kommentar zum 
Scheitern der Linken von 1968, ist zusammen mit 
Cherry, Harry & Raquel! (USA 1970), einem surrea- 
listischen Experimentalfilm zwischen Bufuel, Pa- 
solini und Peckinpah, unbestrittener Höhepunkt 
dieser Periode — bis ihm mit Beyond the Valley of 
the Dolls (USA 1970) sein definitives Meisterwerk 
gelingt. New Hollywood hält Einzug Ende der 
1960er-Jahre, die Produzenten werden wagemuti- 
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Promotion zu Vixen! (1968) 
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Beyondthe Valley ofthe Dolls (USA 1970) 


ger, beauftragen den independent maverick Meyer 
mit einem Sequel zu Mark Robsons Showbiz-Melo 
Valley of the Dolls (USA 1968). Was Russ Meyer 
daraus macht, ist unverschämt und unverschämt 
genial: nicht Woodstock, sondern Altamont insze- 
niert er, als hysterisches Camp-Musical. Der Film 
endet mit einem apokalyptischen Manson-Mas- 
saker in Hollywood, darunter legt Meyer die be- 
rühmte Fanfare von 2oth Century Fox. Fin du 
cinema - Fin du monde, Russ Meyer und Jean-Luc 
Godard: Beyond the Valley ofthe Dolls ist Amerikas 
Antwort auf Week End (F 1967). Danach konnte 
nichts Neues mehr kommen, weder bei Godard 
noch bei Meyer, nur noch Selbstzitate und Selbst- 
parodien, mit Tout va bien (F 1972), Passion (F 1982), 
Prenom Carmen (F 1983), Detective (F 1985) oder 
Nouvelle Vague (F 1990), mit The Seven Minutes 
(USA 1971), Black Snake (USA 1973), Supervixens 
(USA 1975), Up! (USA 1976) oder Beneath the Valley 
of the Ultra-Vixens (USA 1979). 

Russ Meyers leidenschaftlich satirischer Zugriff auf 
die Kultur des Americana legt neben Becketts ab- 
surdem zudem Bertolt Brechts episches Theater 
nahe — auch darin besteht eine Analogie zum Kino 
von Jean-Luc Godard. Brecht fordert Distanzierung 
durch Ver-Fremdung, will den Zuschauer seine ei- 
gene Ent-Fremdung im kapitalistischen Repres- 
sionssystem erkennen lassen. Nicht Einfühlung und 
Katharsis, sondern Abstraktion und Reflexion lau- 
ten Brechts Schlüsselbegriffe. Vor allem die direkte 
Ansprache des Publikums soll Neugier erzeugen. 
Auf diese Weise erhofft sich Brecht eine Entwick- 
lung von der Repräsentation zum Kommentar; 


auch im Kino von Russ Meyer verbindet sich der 
Naturalismus des Dargestellten mit einer Tendenz 
zur distanzierenden Darstellung. Repräsentation 
und Kommentar der Repräsentation verweben sich 
zu einem offenen Text, der nicht nur von überstei- 
gerten Karikaturen, von hyperbolischen Archetypen 
bevölkert wird, sondern meist auch einen auktoria- 
len Erzähler besitzt. Dieser Erzähler fungiert als Ver- 
mittler zwischen Film und Zuschauer, indem er das 
Sichtbare aus dem Off kontextualisiert — mit meist 
dokumentarischem Gestus im Prolog, mit meist 
spekulativem Gestus im Epilog —, dabei aber immer 
eine absurde, satirische Klangfarbe zu erzeugen 
weiß, welche das moralisierende Moment des 
exploitation movie gezielt subvertiert. Jenseits des 
akustischen Kommentars manifestiert sich der Er- 
zähler bei Meyer jedoch auch auf der Bildebene, 
tritt als Figur auf, die nicht mit den Charakteren 
interagiert, sondern in The Wild Gals of the Naked 
West, Lorna, Up! und Beneath the Valley of the 
Ultra-Vixens den Zuschauer über die Kamera direkt 
adressiert. 


Sexfilme, das sind Filme über Männer und Frauen. 
Was im Kino von Russ Meyer aber maskulin, was 
feminin codiert ist, schreiben nicht die biologi- 
schen Körper der Akteure fest. Stattdessen liebt 
Meyer es, spezifische Ursprungswelten symbolisch 
zu verwenden, nicht nur ihrer Entlegenheit, ihrer 
Isolierung nach. Meyer bleibt urbanem Setting fern, 
jedoch nicht, um idyllischen Hippiephantasien oder 
nostalgischen Kleinstadtträumen Vorschub zu leis- 
ten. Er begreift Natur als animalisches Territorium, 
das eben jene Transgression ermöglicht, die im 
Sinne Georges Batailles Erotik konstituiert. Vor die- 
sem Hintergrund fungiert die Wüste als Ort männ- 
licher Libido, während Wälder, Wiesen und Gewäs- 
ser mit weiblichem Begehren konnotiert werden. 
Als unvereinbare Gegensätze porträtiert Meyer 
Mann und Frau, stellt keinerlei Utopie in Aussicht. 
»Film is like a battleground«, so lautet Samuel 
Fullers berühmte Definition des Kinos aus Jean-Luc 
Godards Pierrot le fou (F 1966), und im Kino von 
Russ Meyer zählt vor allem eins: der Kampf der Ge- 
schlechter. Ein Kampf bis aufs Blut. Auf welcher 
Seite Meyer dabei steht, bleibt aber ambivalent. 
Zum einen ist sein Blick eindeutig maskulin defi- 


niert, ein Blick, der weibliche Figuren unzweifelhaft 
objektiviert. Daneben jedoch fällt auf, wie diese 
Objektivierung visuell eine vollkommene Domi- 
nanz des Weiblichen konstituiert, wie Meyers 
männliche Charaktere gegenüber den Frauen an 
einem Mangel leiden. Die femme meyerienne über- 
steigert feminine Attribute ins Hyperbolische, er- 
scheint als amazonische Überfrau, der ihre masku- 
linen Gegenparts hoffnungslos unterlegen sind. 
Wie kaum ein anderer Filmemacher zeigt Meyer 
mit Vorliebe Männer, die physisch wie psychisch, 
vor allem aber auch sexuell schwächer sind als die 
sie umgebenden Frauen. Daher lautet Roger Eberts 
Conclusio: »If there are mindless sex objects in an 
R.M. film, they are invariably men. Starting with his 
first hero, the inoffensive false-teeth deliveryman 
in »Mr. Teas«, his male leads are tantalized, tempted, 
dominated, thrown around, tortured, used, abused, 
cast aside or simply smothered by strong, powerful 
women. [...]. Meyer is almost unique in the world of 
popular eroticism in not seeing women as passive 
victims, but as aggressive and demanding sexual 
beings who demand that their needs be met.«® 
Der Schnittpunkt, wo sich bei Meyer der sadistische 
Blick auf das Weibliche und der masochistische 
Blick auf das Männliche treffen, ist der gleiche, der 
auch das Kino von Howard Hawks auszeichnet: 
Meyer liebt starke Individuen. Dabei spielt das Ge- 
schlecht analog zu Hawks nur eine sekundäre Rolle, 
es wird demontiert, ja sogar eliminiert. Der ideale 
homme meyerian, das wäre ein Mann mit Brüsten 
oder eine Frau mit balls - im wörtlichen wie meta- 
phorischen Sinne. Dadurch, dass Meyer feminine 
Stereotype von Emotionalität, Soziabilität oder 
Passivität radikal ablehnt, artikuliert er Kritik an 
tradierten Geschlechteridentitäten, stellt diesen 
allerdings keinen Entwurf eines neuen weiblichen 
Bewusstseins entgegen. Anders als Howard Hawks 
aber parodiert Meyer zusätzlich vulgärfeministi- 
sche Forderungen nach positiven Rollenmodellen, 
indem seine übermächtigen Heldinnen als phalli- 
sche Ungeheuer auftreten: verkommen, gewalt- 
tätig und radikal hedonistisch. 


Russ Meyer als Sexfilm-Regisseur, als Regisseur, der 
obsessiv Frauen mit pneumatischen Oberweiten in 
Szene setzt, sie immer wieder aufs neue Objekt von 
Gewaltausübung werden lässt: Was auf den ersten 
Blick Laura Mulveys These der doppelten Unter- 
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drückung im patriarchalischen Kino — durch visu- 
elle Fetischisierung femininer Körper und narrative 
Bestrafung weiblicher Protagonisten — zu entspre- 
chen scheint, erweist sich bei näherer Analyse we- 
niger als Reproduktion phallozentrischer Ordnung 
denn als komplexe Diskursivierung von Sexualität 
und Geschlechter-Identitäten. Im Kino von Meyer 
lassen sich zwei Tendenzen, zwei grundlegende 
Spannungen ausmachen: Komik und Schrecken in- 
teragieren ebenso wie Sex und Gewalt. Doyle 
Greene hat in seiner klugen Studie zu Russ Meyers 
Filmen darauf verwiesen, wie Komik und Schre- 
cken, Sexualität und Gewalt als austauschbare Va- 
riabeln, als libidinöse Ströme fungieren, die nicht 
binäre Oppositionen bilden: »one capable of ope- 
rating independently from the other and frequent- 
ly at the same time.«? Greene knüpft damit an die 
Transgressions-Philosophie von Georges Bataille 
an, indem er eine Dialektik von Angst und Lust 
postuliert. Erotische Lust entsteht bei Meyer wie 
Bataille an jedweden Linien der Differenz, ohne 
die sie nicht existieren kann. Transgression, also 
Grenzüberschreitung, das meint bei Bataille immer 
auch eine exzessive Selbstaufgabe, zugunsten einer 
lustvollen Erfahrung der eigenen Subjektivität. 
Diese Lusterfahrung gleicht einer Todeserfahrung, 
einer Erfahrung der Auslöschung seiner selbst: 
»Wenn wir das Verbot befolgen, wenn wir ihm un- 
terworfen sind, haben wir kein Bewusstsein mehr 
davon. Aber im Augenblick des Überschreitens 
empfinden wir Angst, ohne die es das Verbot nicht 
gäbe: das ist die Erfahrung der Sünde. Die Erfah- 
rung führt zur vollendeten Überschreitung, zur ge- 
glückten Überschreitung, die das Verbot aufrech- 
terhält, um es zu genießen. Die innere Erfahrung 
der Erotik verlangt von dem, der sie macht, eine 
nicht weniger große Sensibilität für die Angst, die 
das Verbot begründet, wie für das Verlangen, das zu 
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seiner Übertretung führt. Es ist die religiöse Sensi- 
bilität, die stets das Verlangen und den Schrecken, 
die intensive Lust und die Angst miteinander ver- 
bindet.«'° 

Erotik steht bei Russ Meyer in keinerlei Relation 
zu Zärtlichkeit oder Romantik, sie manifestiert sich 
in der Grenzüberschreitung, in der Lust am bedin- 
gungslosen Sich-Verschwenden. Sexualität ist kein 
invarianter Trieb, der unterdrückt ist oder unter- 
drückt werden kann, Sexualität meint eine libi- 
dinöse Potentialität im Fluss. Im Fluss zwischen 
Lust und Angst, zwischen Komik und Schrecken, 
zwischen Demokratie und Totalitarismus, zwischen 
Zivilisation und Barbarei — zur gleichen Zeit pro- 
duktiv und destruktiv. Das erinnert an Giorgio 
Agambens Re-Lektüre von de Sade, an die (Bio-)Po- 
litisierung von Sexualität. Denn nach Agamben 
wird klar, dass »einer der wesentlichen Züge der 
modernen Biopolitik in der Notwendigkeit besteht, 
im Leben laufend die Schwelle neu zu ziehen, die 
das, was drinnen, und das, was draußen ist, verbin- 
det und trennt.«"' Russ Meyer als Schüler de Sades: 
Ihre radikale Modernität liegt gerade nicht in der 
Präfiguration fehlender Verbindlichkeiten, sie zeigt 
sich in der Eliminierung jeglicher Differenz zwi- 
schen Sexualität und Gewalt, in der Politisierung 
archaischer Triebe. Vergewaltigung und Mord ge- 
reichen Meyer zum Aufhänger für Komik, um im 
nächsten Moment dialektisch ins Tragische umzu- 
schlagen, während alle Tragik voller komischer 
Wendungen steckt. Meyer stellt die Frage, wie sich 
in der Moderne eine Relation von Sexualität und 
Macht ausdifferenzieren lässt. Wobei seine Conclu- 
sio nicht erstaubt: Sexualität ist nicht zu denken 
ohne das Gesetz des dominanten Diskurses, ohne 
die Herrschaft des Souveräns über das nackte Le- 
ben. The Naked and the Dead, davon handelt das 
Kino des Russ Meyer. ® 


8 Roger Ebert: Russ Meyer busts sleazy 
stereotype.http://rogerebert.suntimes. 
com/apps/pbcs.dll/article?AlD=/1985111 
s/PEOPLE/22010330 (1985) 

9 Greene, 2004, 5. 7 

10 Georges Bataille: Die Erotik. München, 
1994, S. 40f. 

11 Giorgio Agamben: Homo Sacer. Die 
souveräne Macht und das nackte Leben. 
Frankfurt a.M., 2002, 5. 140 
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Pünktlich zur Jahrtausendwende erschien die 
Jungfrau von Guadalupe — die Schutzheilige Mexi- 
kos - in Gestalt eines unförmigen Eisflecks auf dem 
Boden eines Wohnkomplexes in der texanischen 
Stadt Houston und wurde binnen kürzester Zeit zu 
einem beliebten Wallfahrtsziel: In der ersten Wo- 
che tauchten bereits mehr als 800 Gläubige auf. 
Auf dass die Eiscreme sich nicht zersetze, wurde 
schließlich eine Glasscheibe darüber gelegt. Nicht 
die erste Wiederauferstehung der Heiligen. 

Der Legende nach erschien die Jungfrau Maria im 
Dezember 1531 dem Indio Juan Diego in Villa de 
Guadalupe, einem Vorort von Mexiko-City, und 
hinterließ dabei ihr Abbild in seinem Umhang, das 
bis heute darin zu sehen ist. Die zu ihren Ehren an 
diesem Ort errichtete Basilika ist eine der größten 
Kirchen der Welt und ein zentraler Handlungsort 
des zweiten Spielfilms von Carlos Reygadas. Battle 
in Heaven, der Titel deutet es bereits an, hat sich 
das widersprüchliche Verhältnis Mexikos zur Reli- 
gion zum Thema gemacht, genauer: das Verhältnis 
von Kirche, Sexualität, Gesellschaft und Moral. 
95 Prozent der Mexikaner sind streng katholisch 
und das trotz des mit der mexikanischen Revo- 
lution durchgesetzten Abbaus der Privilegien der 
Kirche: Sie darf keinen Besitz erwerben und kein 
Gotteshaus ohne staatliche Zustimmung bauen. 
Und wer sich wundert, warum in Battle in Heaven 
eine mexikanische Flagge über dem Altar hängt: 
Kirchen in Mexiko sind Leihgaben des Staates an 
die Gemeinden, der Besitzanspruch ist durch die 
Nationalflagge gekennzeichnet. 

Während andere mexikanische Filme der letzten 
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Jahre wie El Crimen del Padre Amaro (2002) zwar 
auch eine Religionskritik formulierten und dadurch 
einen Skandal auslösten, bewegt sich Battle in Hea- 
ven auch formal weitab der doch eher herkömm- 


lichen Inszenierung von Padre Amaro. Der gesamte 
Film ist vielmehr durchdrungen vom Ausgeliefert- 
sein gegenüber religiösen Strukturen. Und zu einem 
Skandal wurde er natürlich auch: Als der Film 2005 
in Cannes lief, lösten die Sex-Szenen mit dem 
extrem dicken Protagonisten Unmut aus, wohl vor 
allem, darauf weisen zumindest die meisten Rezen- 
sionen hin, weil das Publikum keinen Sex zwischen 
Menschen sehen wollte, die nicht den allgemeinen 
Schönheitsidealen entsprechen. Reygadas be- 
merkte hierzu: »Persönlich ziehe ich es vor, Marcos 
und seiner Frau beim Sex zuzusehen, der offen, 
sinnlich und realistisch ist, als mir Tom Cruise oder 
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einen anderen Star bei der Arbeit vorzustellen. 
Mein Ziel ist es nicht, die Zuschauer zu erregen 
oder zu schockieren. Ich will Sex so filmen, wie er 
im wirklichen Leben stattfindet. Indem ich den Sex 
in seiner natürlichen Schönheit zeige, komme ich 
dem Gefühl, das wir beim Sex haben, am näch- 
sten.« Doch es geht dem Film gar nicht so sehr um 
den Skandal, und auch nicht um Sex an sich, son- 
dern vielmehr darum, wie sehr Religion das ge- 
samte Leben und eben auch und gerade das Sexu- 
alleben der Mexikaner durchdringt und strukturiert: 
Im Bett starrt Marcos auf das darüber hängende 
Bild des toten Jesus. Expliziter Sex wird mit religiö- 
ser Hingabe, sexuelle mit religiöser Erregung kurz- 
geschlossen. 

Marcos (Marcos Hernändez) ist Angestellter eines 
hohen Generals. Seine Aufgabe ist die Überwa- 
chung der täglichen militärischen Zeremonie des 
Hissens und Einholens der mexikanischen Flagge, 
er erledigt jedoch auch andere Arbeiten für sei- 
nen Chef, chauffiert dessen Tochter Ana (Anapola 
Mushkadiz) in das Luxusbordell, in dem sie — aus 
Langeweile? Man erfährt es nicht genauer, ebenso 
wenig, warum sie eine Affaire mit Marcos beginnt - 
arbeitet. Er lebt mit seiner Frau (Bertha Ruiz) und 
ihrem gemeinsamen Sohn in eher ärmlichen, wenn 
auch nicht armen Verhältnissen. Dennoch entfüh- 
ren sie das Kind einer Nachbarin, es stirbt und dies 
bildet die Ausgangssituation des Films. Marcos 
gesteht Ana die Tat und will sich der Polizei stellen: 
seine Frau bittet ihn, noch die Feierlichkeiten an- 
lässlich des Nationalfeiertags für die Jungfrau von 
Guadalupe — heute der höchste religiöse Feiertag 
Mexikos — abzuwarten. Er stellt sich zwar nicht der 
Polizei, jedoch der Jungfrau in der Basilika, wo Lauf- 
bänder die Gläubigen an dem berühmten Mantel 
vorbeifahren, damit es keine Staus gibt (während 
im Hintergrund eine Kirchenorgelversion von Blo- 
wing in the Wind läuft). Am Ende des Films sind so- 
wohl Ana als auch Marcos nicht mehr am leben. Bei 
seinem letzten Besuch ersticht Marcos Ana mit ei- 
nem Küchenmesser, sie verblutet in seinen Armen. 
Der Film setzt ein — der zweite Skandal in Cannes — 
mit einer fast dreiminütigen expliziten Szene zwi- 
schen Marcos und Ana: eine »Fellatio im Nir- 
gendwo«, wie eine Kritikerin schrieb. »Oberfläch- 
lich betrachtet ist der Schock ein ästhetischer, 
doch das Tabu geht tiefer. Hier geht es um soziale 
Unterschiede«, so Reygadas in einem Interview. 
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Diese sozialen Unterschiede, die das Verhältnis von 
Ana und Marcos im Alltag prägen, sind hier nicht 
mehr vorhanden. Ein unbestimmter Raum, hell- 
blau, und es bleibt unklar, ob hier auf eine Phanta- 
sie von Marcos verwiesen wird, es sich um einen 
Traum oder die Realität handelt. Ana kniet vor ihm, 
einer von vielen Verweisen auf das Thema des 
Films, den Katholizismus. Die gleiche Szene begeg- 
net dem Zuschauer am Ende des Films erneut, 
nach dem Tod der beiden: Eine Auferstehung? Eine 
religiöse Erscheinung? Das bleibt offen. Ebenso die 
Frage danach, welcher Kampf überhaupt im Him- 
mel ausgefochten wird? Es ist vor allem ein innerer 
Kampf, der hier verhandelt wird, Marcos Kampf 
»zwischen seinen Ansprüchen an Moral und sei- 
nem angeborenen Sinn für Gerechtigkeit.« (Rey- 
gadas) 

Freud bezeichnete Religion als eine ungeheure 
Macht, die über die stärksten Emotionen der Men- 
schen verfügt. Demonstriert wird diese Macht und 
ihre Wirkung auf die Menschen durch die Struktur 
des Films, den großen religiösen Rahmen, in den 
die gesamte Handlung eingebettet ist. Der Rahmen 
erinnert in seiner Struktur, in der Wiederholung be- 
stimmter ritualisierter Szenen und Handlungen 
(das Niederknien, die Fahnenzeremonie, der Ein- 
satz der Musik ...), an einen Gottesdienst, inklusive 
dem angedeuteten Erlösungsversprechen am Ende. 
Der Kampf findet nicht im Himmel statt, vielmehr 
stellt der Film einen Kampf gegen das himmlische 
Versprechen, gegen Schuldgefühle und Moralvor- 
stellungen dar. Genau in der Mitte des Films, als 
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eine Art Spiegelachse, fährt die Kamera gen Him- 
mel und schaut von dort eine halbe Minute auf 
eine befahrene Kreuzung. Ausgehend von dort 
finden sich auf beiden Seiten Szenen, die einander 
spiegeln oder sich aufeinander beziehen: die Aus- 
gangs- und Schlusseinstellung zwischen Ana und 
Marcos, eine Szene, in der, so Reygadas, »der Sex 
mit dem Glauben verbunden« ist; dieser Szene 
folgt die Zeremonie des Fahnehissens, was das 
eigentümliche Verhältnis von Staat und Religion in 
Mexiko anreifst, in der vorletzten wird sie entspre- 
chend eingeholt, ein Vorhang der sich öffnet und 
schließt. Nach dieser Exposition, die die wichtig- 
sten Themen einführt — Sex, Religion, Staat —, wird 
auch noch die vierte zentrale Thematik aufgerufen, 
die aus all dem resultiert: Einsamkeit. Völlig ver- 
loren steht Marcos neben seiner Frau in einer 
U-Bahnhofunterführung, trotz der Menschenmas- 
sen, die sich an ihm vorbeidrücken, wirkt er isoliert. 
Dort erfährt er vom Tod des entführten Kindes und 
dort beginnt sein Kampf gegen innere Widersprü- 
che, der schließlich in der Wallfahrt endet. Egal 
was Marcos tut, er bleibt immer einsam, wirkliche 
Kommunikation findet nicht statt. Auch die Kame- 
ra lässt ihn immer wieder alleine, schweift ab und 
verliert ihn aus den Augen. Am auffälligsten ist dies 
in der die Bahnhofszene spiegelnden Sequenz, in 
der Marcos sich auf den Knien zur Basilika fort- 
bewegt. Menschenmassen umgeben ihn, die wie er 
Richtung Kirche strömen - bis zu 10.000 Menschen 
fasst die Basilika, und sicherlich noch mal so viele 
befinden sich davor —, die Kamera fährt zurück und 
der Zuschauer verliert Marcos im Getümmel aus 
den Augen. Sein Kampf ist ein innerer, einsam ist er 
sowohl in der realen wie auch in der christlichen 
Welt. Beide Welten sind Teil der mexikanischen 
Realität, die der Film ganz nebenbei abbildet: Kin- 
desentführungen beispielsweise sind in Mexiko 
gerade in den unteren Schichten an der Tagesord- 
nung. Diese Einsamkeit wird immer wieder auch 
an die Sexualität rückgekoppelt, sei es, dass Marcos 
alleine vor dem Fernseher zu sehen ist — während 
er onaniert werden die Pumas aus Mexiko-City 
gerade mexikanischer Fußballmeister —, sei es nach 
dem Sex mit Ana, wenn er alleine auf dem Bett 
zurückbleibt — beide Szenen sind auch über die 
Musik miteinander verbunden. 

Das Verbindende der Religionsgemeinschaft ver- 
kehrt sich ins Gegenteil, lässt vielmehr Vereinzelte 


zurück. Wirkliche Handlungen vollbringen die Figu- 
ren nicht, sie leben einfach irgendwie weiter und 
wenn sie eine eigenständige Tat vollbringen, zer- 
reißt es sie innerlich aufgrund eingeimpfter Moral- 
vorstellungen. Dieser Eindeutigkeit religiöser Vor- 
stellungen setzt Reygadas die Uneindeutigkeit und 
Offenheit seines Films entgegen. Uneindeutigkei- 
ten wie die erwähnte Fellatio-Szene: Werden hier 
geschlechtliche Hierarchien in der Ästhetisierung 
zementiert, oder werden soziale Hierarchien wie 
auch Schranken religiöser Moralvorstellungen 
überwunden? Ist die Ermordung Anas der Versuch, 
die einzige Zeugin auszuschalten, oder ein Akt der 
Verzweiflung Marcos’, der seine inneren Aggressio- 
nen nach außen richtet — seine Körperfunktionen 
hat er ebenfalls nicht mehr unter Kontrolle, bevor 
er Ana ersticht, macht er sich in die Hose -, bevor 
er bei der folgenden Buße selbst zugrunde geht? 
Und wie ist beispielsweise das Zitat des Gemäldes 
»Der Wanderer über dem Nebelmeer« von Caspar 
David Friedrich zu deuten, auf einem Berggipfel 
vor Mexiko-City, unmittelbar bevor Marcos von der 
Realität, seiner Schuld, eingeholt wird? — Als ro- 
mantisches Klischee von Melancholie? All dies lässt 
der Film offen und sträubt sich damit gegen die 
von der Religion propagierte Klarheit der Weltsicht. 
Der Film entfaltet seine verstörende Wirkung ge- 
rade in diesem Widerspruch zwischen einer inhalt- 
lichen Offenheit und einer formalen Strenge - ein 
Spiegel der inneren Zerrissenheit von Marcos. Der 
stirbt letzten Endes alleine in der Basilika in Um- 
kehrung des berühmten Zitats Emiliano Zapatas 
auf den Knien. ®) 
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Simon Dickel. Black Men Loving 
Black Men and other Kevolutionary 


Acts. Positio onen Zu 
Sexualität 
Kultur. 


Seit den 1980er-Jahren setzen sich schwarze 
schwule Künstler in den USA und England damit 
auseinander, wie gesellschaftliche Machtverhält- 
nisse den Bereich der Sexualität durchdringen. In 
ihren Texten und Filmen aus den ı980er- und 
1990er-Jahren lassen sich zwei verschiedene poli- 
tische Herangehensweisen feststellen: einerseits 
die Darstellung schwuler Sexualität ausschließlich 
zwischen schwarzen Männern als Gegenentwurf 
zur von Weißen dominierten schwulen Kultur und 
andererseits die bewusste Inszenierung von Sexua- 
lität zwischen schwarzen und weißen Männern, 
die häufig auf Stereotype schwarzer Männlichkeit 
Bezug nimmt. Beide Strategien sind Formen der 
Auseinandersetzung mit gesellschaftlichen Macht- 
verhältnissen und der radikalen Infragestellung des 
eigenen Begehrens. Die Offenheit, mit der schwar- 
ze schwule Künstler die Machtaspekte von Sexua- 
lität thematisieren, ist ein Beispiel dafür, wie ein 
emanzipatorischer Umgang mit dem Thema Sexu- 
alität aussehen kann. 

Am Ende von Marlon T. Riggs’ Film Tongues Untied 
(1989) erscheint der Slogan »Black Men Loving 
Black Men is the Revolutionary Act«. Dieser Satz 
geht zurück auf Joseph Beam, Aktivist und Heraus- 
geber von In the Life (1986), der ersten Anthologie 
mit Texten afroamerikanischer Schwuler. Beam 
veröffentlichte im Jahr 1985 einen Artikel, in dem er 
schwarze Männer unabhängig von ihrer sexuellen 
Orientierung zu Solidarität und gegenseitiger Hilfe 
aufrief. Der Text erschien in den Gay Community 
News in Boston unter dem Titel Black Men Loving 
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in schwarzer schwuler 


Black Men: The Revolutionary Act of the Eighties. 
In Riggs’ Film Tongues Untied jedoch fungiert der 
Slogan als eindeutiges Statement, das an schwarze 
Schwule gerichtet ist und sich sowohl gegen die 
heteronormative Rhetorik von einigen Vertretern 
der schwarzen Befreiungsbewegung ausspricht, als 
auch gegenüber weißen Schwulen abgrenzt. Die 
Aneignung des Begriffs »Revolution« und seine 
Verbindung mit schwuler Sexualität ist eine Reak- 
tion auf die Rhetorik von schwarzen Nationalisten 
wie Eldridge Cleaver und Amiri Baraka (LeRoi Jones), 
die in den 1960er- und 1970er-Jahren die Ansicht 
vertraten, Homosexualität sei eine Krankheit der 
Weißen, die den schwarzen Widerstand zersetze. 
Die Abgrenzung gegenüber weißen Schwulen wird 
vor dem Hintergrund wirkmächtiger Stereotype 
schwarzer Männlichkeit und ihrer Konjunktur in- 
nerhalb der weiß dominierten schwulen Subkultur 
verständlich. 

Schwarze Männlichkeit wurde im Kolonialismus 
häufig als Gegenbild weißer zivilisierter Männlich- 
keit repräsentiert und mit Vorstellungen von Hy- 
persexualität und Potenz besetzt. Aufgrund der 
Unterwerfung schwarzer Männer in der Sklaverei 
wurde schwarze Männlichkeit aber auch mit 
Schwäche und Entmännlichung gleichgesetzt. 
Diese stereotypen Vorstellungen sind noch immer 
präsent und Grundlage von sich wiederholenden 
rassistischen Darstellungen schwarzer Männer in 
der populären Kultur. Auch weiße schwule Künstler 
haben zur Aufrechterhaltung des Stereotyps des 
hypersexuellen Schwarzen beigetragen. Die Foto- 
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grafien des weißen schwulen Fotografen Robert 
Mapplethorpe sind dafür ein Beispiel. Zu Mapple- 
thorpes Werk gehören Aktfotos schwarzer Männer, 
die oft ohne Kopf abgebildet sind. Der schwarze 
schwule Aktivist, Autor und Performance-Künstler 
Essex Hemphill kritisiert an Mapplethorpes Insze- 
nierungen, dass sie das rassistische Stereotyp des 
hypersexuellen Schwarzen, bestärken: 
»Mapplethorpe's eye pays special attention to the 
penis at the expense of showing us the subject's 
face, and thus, a whole person. The penis becomes 
the identity of the black male, which is the classic 
racist stereotype recreated and presented as Art in 
the context of a gay vision.«' 

In seinem Gedicht /fHis Name Were Mandingo setzt 
Hemphill diese Kritik literarisch um. Er benennt die 
rassistischen Vorurteile, denen schwarze Schwule 
ausgesetzt sind und kritisiert das Begehren eines 
weilen Schwulen, das allein auf den Körper seines 
Schwarzen Sexpartners gerichtet ist, ohne seine 
Persönlichkeit zu beachten: »his name isn't impor- 
tant. It would be a coincidence if he had a name, 
a face, a mind«.? 


Looking for Langston (GB 1989) 


Vereindeutigungen 


In seinem Film Looking for Langston (1989) ver- 
bindet der afrobritische schwule Filmemacher 
Isaac Julien die Kritik Hemphills mit der Geschichte 
der Darstellung schwarzer Männer in der Foto- 
grafie. Der Film veranschaulicht die Inszenierungen 
schwarzer Männlichkeit mit Bezug auf drei weiße 
schwule Fotografen, Carl Van Vechten, George Platt 
Lynes und Mapplethorpe. Hemphills Gedicht /f His 
Name Were Mandingo dient als Tonspur für eine 
Szene, in der der weiße homosexuelle Karl mit wei- 
ßer Unterwäsche bekleidet durch einen abgedun- 
kelten Raum geht, in dem Mapplethorpes umstrit- 
tene Aktfotografien schwarzer Männer auf große 
weiße Laken projiziert sind. Die Unterschiede zwi- 
schen weiß und schwarz, bekleidet und unbeklei- 
det, aktivem Betrachter und passivem Fotoobjekt 
werden in dieser Szene veranschaulicht. Der Name 
des Protagonisten verweist auf den weißen Foto- 
grafen und Schriftsteller Carl van Vechten. Van 
Vechten unterstützte die schwarzen Autoren der 
Harlem Renaissance, aber er ist vor allem wegen 
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der Darstellung schwarzen Lebens in Harlem in 
seinem Roman Nigger Heaven (1926) kritisiert wor- 
den. In den 1930er-Jahren hat er homoerotische 
Aktfotos gemacht, auf denen schwarze und weiße 
Männer gemeinsam abgebildet sind. Er selbst hielt 
die Fotos dieser Serie für so prekär, dass sie auf- 
grund einer Verfügung in seinem Testament erst 
25 Jahre nach seinem Tod der Öffentlichkeit zu- 
gänglich gemacht wurden. Der dritte weiße homo- 
sexuelle Fotograf, auf den Looking for Langston ver- 
weist, ist George Platt Lynes. Das Filmplakat zeigt 
ein Filmstill: zwei schwarze Männer liegen auf ei- 
nem Bett, der Kopf des einen ruht jeweils im Schoß 
des anderen. Bei diesem Bild handelt es sich um die 
Reinszenierung des Fotos John Leaphart and Robert 
»Buddy« McCarthy (1952) von Platt Lynes, das einen 
schwarzen und einen weißen Mann in ebendieser 
Position darstellt. Bei Platt Lynes ruht der Kopf des 
schwarzen Mannes mit geschlossenen Augen im 
Schoß des Weißen, dessen Kopf nicht im Bild ist. 
In Looking for Langston wird also durch die Projek- 
tion der Bilder Mapplethorpes, die Neuinszenierung 
des Fotos von Platt Lynes und die indirekte Anspie- 
lung auf Van Vechten die in Hemphills Gedicht di- 
rekt geäußerte Kritik am Rassismus weißer Schwu- 
ler mit der Tradition der fotografischen Darstellung 
schwarzer Männer in der Kunst weißer homosexu- 
eller/schwuler Fotografen verknüpft. Dabei wird 
Rassismus immer mit Bezug auf interracial gay 
desire/sexuality thematisiert. Looking for Langston 
kritisiert den rassistischen Blick weißer Schwuler 
und unterstützt die »black men loving black men«- 
Politik schwarzer Schwuler. 

Dieser politische Ansatz zeigt sich auch in Juliens 
filmischer Umsetzung von Richard Bruce Nugents 
modernistischer Kurzgeschichte Smoke, Lilies and 
Jade (1926) in einer anderen Szene von Looking for 
Langston. Die experimentelle Kurzgeschichte des 
Harlem-Renaissance-Autors und Künstlers Nugent 
gilt als erster afroamerikanischer Text, der männ- 
liches homosexuelles Begehren thematisiert. Er 
erschien im Jahre 1926 in der ersten und einzigen 
Ausgabe des Magazins Fire!!, das von den jüngeren 
AutorInnen und KünstlerInnen der Harlem Renais- 
sance mit dem expliziten Ziel herausgegeben wur- 
de, Kunst zu produzieren, die nicht den Anspruch 
erhebt, alle AfroamerikanerInnen zu repräsentieren. 
Diese Opposition zum Burden of Representation 
führte dazu, dass neben der Thematisierung von 
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männlicher Homosexualität auch Wallace Thur- 

mans Cordelia the Crude, ein Text zum Thema 

Prostitution, veröffentlicht wurde. Aus heutiger 

Perspektive lässt sich Smoke, Lilies and Jade als 

queere Erzählung charakterisieren: Der schwarze 

bisexuelle Protagonist Alex hat ein polyamouröses 

Verhältnis mit dem weißen Mann Beauty und der 

schwarzen Frau Melva. In Juliens Inszenierung von 

Smoke, Lilies and Jade werden ebendiese ambiva- 

lenten Elemente hin zu einer schwarzen schwulen 

Erzählung vereindeutigt. Im Film wird die weibliche 

Figur Melva ganz ausgelassen und Beauty wird als 

schwarzer Mann dargestellt. Alex hat hier also kein 

polyamouröses Verhältnis mit einer schwarzen Frau 

und einem weißen Mann, sondern ein schwules 
Verhältnis mit einem anderen schwarzen Mann. 
Die Tonspur zu dieser Szene besteht aus Nugents 
Smoke, Lilies and Jade, doch der Text wurde so ver- 
ändert, dass er zu der vereindeutigten Szene auf 
der Leinwand passt. 

Auch in Romanen afroamerikanischer Schwuler 
der 1980er- und ı990er-Jahre wird die Kritik am 
Rassismus innerhalb der von Weißen dominier- 
ten Schwulenszene häufig anhand des sexuellen 
Begehrens thematisiert. Melvin Dixons Roman 
Vanishing Rooms (1991) ist mit Juliens Vereindeuti- 
gung von Nugents Smoke, Lilies and Jade vergleich- 
bar. Allerdings bezieht sich Dixon nicht auf Nugent, 
sondern auf das Werk James Baldwins. Schon der 
Titel Vanishing Rooms suggeriert die Nähe zu Bald- 
wins Roman Giovanni’s Room, einer der wenigen 
Romane der 195o0er-Jahre, die männliche Homo- 
sexualität thematisieren. Dixons Roman stellt das 
Ineinandergreifen der Differenzlinien »Race«, Se- 
xualität, Geschlecht und Klasse anhand der Ent- 
wicklung von drei Romanfiguren dar. Im Gegensatz 
zu der scheiternden Liebe zwischen den beiden 
weißen Protagonisten David und Giovanni in 
Givanni’s Room erzählt Dixon zunächst die Ge- 
schichte der Liebesbeziehung des weißen Metro 
und des schwarzen Jesse. Nach Metros Tod durch 
ein homophobes Hassverbrechen beginnt Jesse 
eine Beziehung mit dem schwarzen Rodney. Das 
Ende des Romans jedoch stellt die Möglichkeit der 
Beziehung zweier schwarzer Männer der von Ras- 
sismen belasteten Beziehung zwischen Metro und 
Jesse gegenüber und unterstützt somit ebenfalls 
die »black men loving black men«-Politik schwar- 
zer Schwuler. 
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Mehrdeutigkeiten 


Der schwarze schwule Bezugsrahmen, der durch 
die Kritik am Rassismus weißer Schwuler und die 
beschriebene Vereindeutigung früherer Werke 
schwarzer homosexueller Künstler geschaffen wird, 
wird in den späteren Werken Juliens und in den 
Texten Samuel R. Delanys wieder in Frage gestellt. 
In Juliens Filmen Young Soul Rebels (1991) und The 
Attendant (1993) geht es statt der Darstellung von 
Sexualität zwischen schwarzen Männern um die 
bewusste Inszenierung von interracial gay sexuality. 
Young Soul Rebels spielt in London vor dem Hinter- 
grund des Jubilees der Queen im Jahre 1977. Neben 
der deutlichen Kritik am Rassismus, sowohl auf per- 
sönlicher als auch institutioneller Ebene, beinhaltet 
er ein utopisches Moment, das auf die Möglichkeit 
der Überwindung von gesellschaftlichen Differen- 
zen und Machtverhältnissen verweist. Die Bezie- 
hung zwischen dem weißen schwulen Punk Billi- 
budd und dem schwarzen schwulen Funk-DJ Caz 
scheitert nicht am Rassismus. Die letzte Szene 
bringt ein utopisches Moment zum Ausdruck: Die 
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Tongues Untied (USA 1989) 


fünf Hauptfiguren unterscheiden sich entlang der 
Kategorien Geschlecht, sexuelle Orientierung und 
»Race«, und dennoch sitzen sie in der letzten Szene 
gemeinsam im Piratensender Soul Patrol, legen 
Funkplatten auf und tanzen ausgelassen. 


Der Kurzfilm The Attendant spielt in einem Mu- 

seum, in dem sich ein schwarzer Museumswärter 

und ein weißer Besucher begegnen. Julien insze- 

niert die sadomasochistischen Phantasien des älte- 

ren schwarzen Museumswärters, der sich Sex mit 

dem weißen Besucher im Ausstellungsraum des 
Museums vorstellt. In den Rahmen an den Wänden 
sehen wir die Bilder Tom of Finlands, Zeichnungen 
sadomasochistischer Sexualität, in denen Schwarze 
als Sklaven, weiße als Meister dargestellt sind. 
Julien bezieht sich durch den Ort des Museums und 
die Ausstellung dieser Zeichnungen erneut darauf, 
wie schwarze Männer in weißer (schwuler) Kunst 
dargestellt werden. Im Unterschied zu Looking for 
Langston wird in The Attendant aber nicht das 
Begehren des weißen Schwulen kritisiert. Vielmehr 
wird gezeigt, dass der schwarze Mann Stereotype 
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schwarzer Männlichkeit kolonialen Ursprungs in 
seine sexuellen Phantasien einbaut. In der Vorstel- 
lungswelt des Museumswärters haben beide Män- 
ner Spaß am Sex und wechseln ihre Positionen als 
Top und Bottom. Mit The Attendant zeigt Julien, 
dass Sexualität kein herrschaftsfreier und von Ras- 
sismus unberührter Raum ist. Es geht ihm nicht 
mehr um die Darstellung von Sexualität zwischen 
schwarzen Männern als Gegenentwurf zum Ras- 
sismus weißer Schwuler, sondern um den bewus- 
sten Umgang mit gesellschaftlichen Machtverhält- 
nissen, der im besten Fall auch zur Steigerung der 
Lust beitragen kann. 

Julien hat sich in einem Essay mit der Debatte 
um interracial gay sexuality und seinem eigenen 
Umgang mit Stereotypen schwarzer Männlichkeit 
in dem Film The Attendant auseinandergesetzt. 
Bereits der Titel Confessions of a Snow Queen: 
Notes on Making the Attendant verweist auf die 
Resignifikationsstrategie, die er propagiert. In- 
nerhalb der schwulen Subkultur ist der Ausdruck 
»Snow Queen« ein abwertender Begriff für einen 
schwarzen Schwulen, der weiße Männer begehrt. In 
seinem Essay bezeichnet sich Julien selbstbewusst 
als Snow Queen und richtet sich gegen die Ten- 
denz, das auf Weife gerichtete Begehren schwarzer 
Schwuler zu pathologisieren. Stattdessen betont 
er das überschreitende und kategorienauflösende 
Potential dieser Form des Begehrens.? 

Der Titel des Essays Dinge des schwarzen schwulen 
Literaturwissenschaftlers und queeren Theoretikers 
Robert Reid-Pharr verweist ebenfalls auf den Slang 
innerhalb der schwulen Subkultur: Der Begriff 
»Dinge Queen« bezeichnet weiße Männer, deren 
sexuelles Begehren sich auf schwarze Männer rich- 
tet. 

»Dinge« wurde bis in die 1920er-Jahre als abwer- 
tender Ausdruck für Afroamerikaner verwendet. 
Auch Reid-Pharr sieht in der Thematisierung von 
interracial desire ein wichtiges Moment für die 
Verschiebung von Kategorien und die Kritik ge- 
sellschaftlicher Machtverhältnisse. Er beobachtet 
jedoch, dass die Benennung des Begehrens immer 
nur einseitig von schwarzen Schwulen ausgeht.‘ 
Er argumentiert dafür, dass dieses Schweigen von 
weißen Schwulen den Zweck hat, Weißsein wei- 
terhin als unmarkierte und somit universelle Kate- 
gorie erscheinen zu lassen. Er schreibt, dass »die 
Tendenz, auf der Unschuld unserer Sexualität zu 
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bestehen, auf der Transparenz des Verlangens im 
Augenblick der Penetration selbst Teil eines kom- 
plexen ideologischen Prozesses ist, in dem Weiß- 
sein zu etwas Unsichtbarem gemacht wird, das 
nicht weiter bemerkenswert ist«.5 

Samuel R. Delanys explizite Darstellungen von 
Sexualität, in der hierarchische Verhältnisse zur 
Steigerung der Lust der Beteiligten neu inszeniert 
werden, sind die konsequentesten Umsetzungen 
der Idee, dass auf diese Weise Kategorien über- 
schritten und Machtverhältnisse angegriffen wer- 
den können. Der afroamerikanische schwule Dela- 
ny ist im deutschsprachigen Raum vor allem als 
als Autor von Science Fiction bekannt geworden. 
Bereits in Geschichten aus Nimmerya (1980, dt. 
1981), in seinem pornographischen Roman The Mad 
Man (1994), in dem autobiographischen Comic 
Bread and Wine (1999) und in zahlreichen theore- 
tischen Essays thematisiert er den Zusammenhang 
von Erotik und gesellschaftlichen Machtverhältnis- 
sen. Delany geht davon aus, dass alles, was wir als 
erotisch empfinden, mit Klassenverhältnissen ver- 
knüpft ist, weil alles, was wir an anderen Menschen 
als Zeichen lesen, einen Klassenaspekt hat.° Er be- 
hauptet, dass die Erotisierung von Klassenverhält- 
nissen eine wirksame Bedrohung der gesellschaft- 
lichen Machtverhältnisse darstellt: »The easier it is 
to name, survey, and pathologize the eroticisation 
of any particular set of class relations, then the 
more dangerous that set of relations — and their 
eroticization — is to patriarchal status quo phallo- 
centric society«.’ 

In seinen Romanen sind Darstellungen schwuler 
Sexualität zwischen Männern zu finden, deren 
Subjektpositionen sich zum Beispiel hinsichtlich 
der Kategorien Klasse, Alter, Behinderung, »Race« 
und Gesundheit unterscheiden. Delany verschiebt 
also die Diskussion über interracial sexuality. In The 
Mad Man wird dies besonders deutlich. Der 
schwarze schwule Protagonist John Marr ist Akade- 
miker und hat im Laufe des Romans Sex mit wei- 
ßen Männern aus der Arbeiterklasse und weißen 
Obdachlosen. In der Darstellung dieser konsensu- 
ellen sexuellen Kontakte spielen Körperausschei- 
dungen, sadomasochistische Inszenierungen und 
der Gebrauch verletzender Sprache eine zentrale 
Rolle. Dabei handelt es sich immer noch um inter- 
racial gay sexuality, doch der Klassenunterschied 
Akademiker/Obdachloser wird ebenso erotisiert 
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wie der Unterschied zwischen dem schwarzen Marr 
und seinen weißen Partnern. 

Auf diese Weise unterminiert Delany den Slogan 
»Black Men Loving Black Men is the Revolutionary 
Act« und sieht gerade in der Darstellung transgres- 
siver Sexualität emanzipatorisches Potential. In den 
beiden Essays seines Buchs Times Square Red, Times 
Square Blue (1999) formuliert er »interclass con- 
tact«, den sozialen Kontakt über Klassenschranken 
hinweg, als Maxime, die den Alltag im Spätkapita- 
lismus lohnenswert macht. Delany beobachtet, 
dass klassenübergreifende Freundschaften, Be- 
ziehungen und sexuelle Kontakte in unseren Ge- 
sellschaften eher behindert als befördert werden, 
und dass dies zum Erhalt der bestehenden Klassen- 
gesellschaft beiträgt. Als ein Beispiel für Orte, an 
denen interclass contact tatsächlich stattfinden 
konnte, nennt er schwule Cruising Areas, beispiels- 
weise die ehemaligen Pornokinos am mittlerweile 
gentrifizierten Times Square in New York. 

Heutige schwarze schwule Künstler begegnen der 
ersten Generation schwarzer schwuler Aktivisten, 
aber auch den Autoren der Harlem Renaissance 
und Baldwin, mit Anerkennung. So erschien im 
Sommer 2007 On Some Other, das jüngste Al- 
bum der afroamerikanischen schwulen HipHopper 
DEEPDICKOLLECTIVE aus Oakland bei Sugartruck. 
In dem Stück For Colored Boys heißt es: 


The point of this colored noise 

This joint is for colored boys 

This is for Essex, Assoto, Donald and 
Marlon Troy 

This is for Aimee, for Melvin, Claude, 
and for Countee C. 

This is for Larry Duckette, for Joseph 
and Jimmy B.® 


Diese Namen afroamerikanischer schwuler Akti- 
visten, Autoren und Filmemacher der 1980er- und 
1990er-Jahre, die Rückbezüge auf Claude McKay 
und Countee Cullen, zwei Autoren der Harlem 
Renaissance der 1920er- und 30er-Jahre, und auf 
Baldwin erzählen in einem einzigen Reim eine 
lange Kulturgeschichte, die für heutige schwarze 
Schwule bedeutsam ist. Der Titel des Stücks zollt 
zudem dem schwarzen Feminismus Respekt; er 
verweist auf Ntozake Shanges Theaterstück For 
Colored Girls Who Have Considered Suicide / When 
The Rainbow is Enuf (1975). Shanges Regenbogen 
taucht als »chocolate-colored rainbow« im Refrain 
wieder auf und ist zugleich eine Anspielung auf die 
Regenbogenfahne der LGBTQ — Bewegung.? DEEP- 
DICKOLLECTIVE verfolgen mit For Colored Boys 
dieselbe Strategie, die afroamerikanische schwule 
Künstler, Autoren und Aktivisten in den 1980er- 
und goer-Jahren angewandt haben, die Ermäch- 
tigung schwarzer Schwuler durch den Bezug auf 
eine kulturelle Tradition, die nahezu ein Jahrhun- 
dert umfasst. Für das Verständnis der Debatte um 
interracial gay sexuality sind die Texte und Filme 
von einigen der in For Colored Boys genannten 
Künstler und Aktivisten, Essex (Hemphill), Marlon 
Troy (Riggs), Melvin (Dixon), Joseph (Beam) und 
Jimmy (Baldwin) wichtige Bezugspunkte. Zusam- 
men mit den Filmen Juliens und den Texten Dela- 
nys sind sie außerdem wichtige Beispiele dafür, 
dass die Einbeziehung gesellschaftlicher Machtver- 
hältnissen und die Reflexion des eigenen Begehrens 
für Auseinandersetzungen mit dem Thema Sexua- 
lität unerlässlich sind. oO 
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Hendrik Lakeberg. »Vor 50 Jahren 
konn man als Hemmauzunllar 

in der hrabjachen weit freier leben 
als im Westen. « 


° 


Joachim Helfer 

»Ich glaube wirklich an Freiheit. Und Die Verschwulung der Welt (Edition Suhrkamp) 
Freiheit kann ja nur Ritenlosigkeit heißen. war sicher eines der eigenartigsten Bücher, die im 
Ich habe es einmal die »Verschwulung« der zweiten Halbjahr 2006 in Deutschland auf den 
Welt genannt: in einer paradiesisch-feuch- Markt kamen. Im Rahmen des kulturellen Aus- 
ten unschuldigen Weise alle diese rituellen tauschprojekts »West-Östlicher Diwan« waren der 
Schranken aufzuheben.« Berliner Schriftsteller Joachim Helfer und sein liba- 
Hubert Fichte nesischer Kollege Raschid al-Daif in einen Dialog 


getreten, der sehr schnell um nur ein Thema kreiste: 
Halb angezogen, halb abgestoßen interessierte sich 
al-Daif fast ausschließlich für die Homosexualität 
seines Kollegen und fragte ihm diesbezüglich Lö- 
cher in den Bauch. Das Buch Die Verschwulung der 
Welt gibt den Schlagabtausch der beiden Autoren 
wieder, in dem al-Daif - ironisch? — mit den kli- 
schees des arabischen Machos spielt und seinen 
deutschen Kollegen immer wieder herausfordert, 
den westlichen Freiheitsbegriff zu verteidigen. Ent- 
standen ist ein Buch voller Vorurteile, Missver- 
ständnisse und schließlich auch gegenseitigem 
Misstrauen, das Stefan Weidner in der »FAZ« als 
»hochkomisches Kabinettstück« bezeichnete. Fol- 
gendes Gespräch mit Joachim Helfer macht deut- 
lich, wie viele aufwallende Emotionen bei der Ent- 
stehung und Rezeption des Buches im Spiel waren. 


>» [HL:] Was haben Sie gedacht, als Sie Raschid 
al-Daifs Text Wie der Deutsche zur Vernunft kam 
gelesen haben? 

« [JH:] Ich war schockiert. Ich kann mich erin- 
nern, wie wir uns ein Jahr vor der Veröffentlichung 
auf der Frankfurter Buchmesse getroffen haben. Er 
fragte mich, ob ich den Essay über den Austausch 
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schon geschrieben hätte. Das hatte ich damals 
noch nicht. Er sagte, dass er gerade Zeit und Lust 
zum Schreiben hätte. Sein einziges Problem sei nur, 
dass er eigentlich über mich schreiben müsse. Über 
meine Literatur zu schreiben käme für ihn nicht in 
Frage, da er kaum etwas von mir gelesen hatte, und 
auch nicht lesen konnte, weil das Meiste nicht ins 
Französische übersetzt ist. Ihn persönlich interes- 
siere vor allem meine Homosexualität und unsere 
Gespräche über Sexualität. Er müsse dann aber 
auch über mich schreiben. Ich habe ihm geantwor- 
tet, dass er schreiben kann, was er will, aber dass 
ich ihm meine Lebensgeschichte natürlich nicht 
exklusiv geben kann. Ich wollte nicht ausschließen, 
über die Geschichte meiner Vaterschaft vielleicht 
selbst einmal zu schreiben. Er meinte dann: Gerade 
das könnte interessant sein, wenn wir über densel- 
ben Zeitraum aus zwei Blickwinkeln erzählen. 

Er hat im Grunde genommen meine Erlaubnis er- 
halten, über mich zu schreiben. Ich habe ihm aber 
ausdrücklich gesagt, dass er auf dritte Personen 
Rücksicht nehmen muss. Für mich gab es da nur 
zwei Möglichkeiten: Entweder eine Reportage über 
unsere Begegnung in Deutschland und im Libanon, 
in der er unsere Gespräche referiert, worin es in ers- 
ter Linie um unseren Diskurs über Homosexualität 
gehen sollte, worin aber die persönliche Geschichte 
nur in Andeutungen vorkommt. Oder eine fiktio- 
nale Erzählung. Er sagte nun, dass er bewusst die- 
sen Zwischenweg gewählt habe. Eine Reportage 
mit fiktionalen Elementen. Das ist eigentlich völlig 
legitim. Raschid wusste, dass ich in meinen Büchern 
sehr offen über meine Homosexualität geschrieben 
habe. Er ging davon aus: Wenn ich so offen darüber 
schreibe, dann kann er das genauso machen. Aber 
wenn ich aus einer von mir getroffenen, souverä- 
nen Entscheidung heraus Szenen, Konstellationen, 
Konflikte aus meinem Leben literarisch verarbeite, 
dann tue ich das mit mir. Das ist kein Freibrief für 
den Rest der Menschheit, genau so zu verfahren. 
Als ich das Buch las, hatte ich das Gefühl, ich würde 
auf offener Bühne vergewaltigt. Mit dem typischen 
Vergewaltiger-Argument: »Er hatte doch so ein 
kurzes Röckchen an.« Jemand, der so reflektiert wie 
Raschid al-Daifs über literarische Verfahren nach- 
denkt, müsste wissen, dass weder er noch irgend- 
jemand sonst den Freibrief hat, mein Leben mit 
Klarnamen und allen Attributen meiner bürger- 
lichen Existenz zu Attributen seiner eigenen Litera- 


tur zu erklären. Nur weil der Autor Joachim Helfer 
viel in seine Romanfigur Florian König hineinspie- 
gelt. Das ist entweder ungenaues Denken, das ich 
ihm gerade im Literarischen nicht unterstellen 
möchte, oder es ist einfach übergriffig. 


» Gab es während des Austauschs einen Mo- 
ment, an dem Sie etwas davon geahnt haben? 

« Es gab diese Seltsamkeit, dass er bei mir nichts 
essen wollte. Obwohl ich sonst in Restaurants sehr 
oft mit ihm zusammengegessen habe. Aber ich 
habe das nicht ideologisch betrachtet. Ich habe das 
eher der Kauzigkeit eines nicht mehr ganz jungen, 
etwas verschrobenen Mannes zugeschrieben. Es 
gab auch Dinge, die mich verblüfft haben. Das 
Gastgeschenk zum Beispiel: diese kalligraphierte 
Glasplatte. Ich wusste, da kommt ein atheistischer 
Ex-Kommunist, der die Religion am liebsten verbie- 
ten würde. Aufgrund seines Buches Lieber Herr Ka- 
wabata hatte ich das Bild eines sehr aufgeklärten, 
abgrundtief skeptischen Menschen. Und konnte 
nicht verstehen, warum er mir ein Gastgeschenk 
mitbringt, das eigentlich religiöser Kitsch ist. Das 
Wort Allah in der Mitte und der Schriftzug »Es gibt 
keinen Gott außer Gott« drumherum. Ist das Iro- 
nie? Vielleicht, aber dann finde ich es doch proble- 
matisch, gleich beim ersten Kennenlernen einen SO 
komplizierten ironischen Witz zu machen. Nein, ich 
glaube irgendwie war es ihm damit ernst. Ich habe 
darin aber keine aggressive Absicht gesehen. 


>» Der unglaubliche Zufall, die Ironie, dass Sie 
ausgerechnet im Libanon, während des Aus- 
tauschs Vater geworden sind, muss für Raschid 
al-Daif verlockend gewesen sein ... 

« Ja, natürlich. Das ist es, was Raschid immer 
meine Story nennt. Dass jemand wie ich, der über 
20 Jahre homosexuell gelebt hat, plötzlich den 
mehr oder minder bewussten Wunsch, Vater zu 
werden, realisiert. Wenn man mit etwas Feingefühl 
ausgestattet ist, sollte man aber auch erkennen, 
dass diese Person in einer zutiefst verunsicherten 
Situation ist. Es ist einfach unfair, sich über diesen 
Menschen eine Deutungshoheit anzumafßen. Wenn 
er das vor fünf Jahren gemacht hätte, als ich ein 
normaler, urban lebender Schwuler war, hätte ich 
mich souveräner gefühlt und mich auf dieses Spiel 
eingelassen. Aber ihn hat genau diese Umbruch- 
phase interessiert. Wo das Schicksal, was auch 
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immer, mit mir gerade ein Spiel gespielt hat. Und 
genau von dieser Situation erzählt er dem ara- 
bischen Publikum mit triumphierender Geste, wie 
der Deutsche zur Vernunft gekommen sei. Raschids 
Geste war einfach nicht freundschaftlich. Das ha- 
ben auch libanesische Leser — zum Beispiel aus 
dem Umfeld von »Helem«, einer schwulen Men- 
schenrechtsgruppe — so empfunden. Die sagen 
übrigens auch, dass sie seinen Text nicht als iro- 
nisch empfunden haben, wie in der deutschen Kri- 
tik teilweise unterstellt wurde, sondern als durch- 
aus ideologisch. Da triumphiert jemand. 


>» In vielen Kritiken werden al-Daifs Haltungen 
als konservativ bezeichnet. Das stimmt nicht so 
ganz ... 

« ja, das stimmt einfach nicht. Wenn er zum 
Beispiel schreibt, wie er sich darüber gefreut hat, 
dass sich sein 15-jähriger Sohn mit einem Mädchen 
in seinem Zimmer einschließt, ist das unter Kon- 
servativen in der arabischen Welt eine völlig indis- 
kutable Haltung. Das ist eine moderne Position. Für 
ihn reduziert sich allerdings alles auf die sexuelle 
Verfügbarkeit des Mädchens. Anders kann ich die 
Passage über seinen Sohn nicht lesen. Er weiß, dass 
er in einer Gesellschaft lebt, in der ein unverheira- 
tetes Mädchen ungeheuer großen Repressionen 
ausgesetzt ist, bis hin zum Ehrenmord, wenn sie die 
Jungfräulichkeit verliert oder gar schwanger wird. 


» Es gibt in dem Buch Stellen, in denen Sie al- 
Daif zuspitzen. Sie unterstellen ihm, dass er eine 
Frau mit kurzen Haaren, die Sie gemeinsam im 
Libanon getroffen haben, als defekte Frau emp- 
findet. Er selber hat das aber nirgendwo so ge- 
sagt oder geschrieben. 

« Frauen im Libanon betonen ihre Weiblichkeit 
sehr stark, zumindest deutlich stärker als hier. Und 
das lässt schon den Schluss zu, dass das gesell- 
schaftliche Ideal ein betont feminines ist. Und eine 
Frau, die von Natur aus etwas androgyn aussieht 
und die bewusst darauf verzichtet, sich als Weib- 
chen zurechtzumachen, könnte als defekt wahr- 
genommen werden. Na ja, das ist vielleicht ein 
wenig Jumping-to-Conclusions, aber ganz abwegig 
scheint es mir nicht. Die absurdeste Szene, die ich 
mit ihm hatte, war beim Internationalen Literatur- 
festival hier in Berlin. Wir liefen streitend durch die 
Hotellobby. »Du stereotypisierst mich zum arabi- 
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schen Macho«, sagte er gerade noch aufgebracht, 
um dann im nächsten Moment auf eine Gruppe 
Frauen zu deuten und zu sagen: »Hübsche Püpp- 
chen haben sie hier. Hast du die Blonde gesehen %« 
[lacht] 

Natürlich ist das Ironie, aber andererseits meint er 
es genau so. Fast alles, was er über Frauen sagt, 
geht nun mal in diese Richtung. Ich glaube natür- 
lich nicht, dass er Frauen nur als Objekte wahr- 
nimmt. Das glaube ich von keinem Mann, aber 
offensichtlich hat er da auch einen Leidensdruck. 
Ich will das gar nicht moralisieren, das ist seine 
Angelegenheit. Ein Problem wird es nur dann, wenn 
man diese Haltung ideologisiert. In seinem Roman 
Zum Teufel mit Meryl Streep gewinnt er dem Komik 
ab. In seinem Buch über mich ist das anders: Es 
ist ein himmelweiter Unterschied, ob ich über mich 
selber schreibe oder über einen anderen. Der ara- 
bische Mann als literarische Figur, der in einer sich 
rapide verwestlichenden Gesellschaft das Gefühl 
hat, dass die anderen jeden Tag Honigkuchen essen 
und er immer noch an seinem Schwarzbrot sitzt, ist 
im Kern ein großes literarisches Thema. Nur, in dem 
Augenblick, wo aus neidgesteuerter, frustrations- 
gesteuerter Aggression eine Ideologie wird, muss 
man dem in aller Deutlichkeit entgegentreten. Und 
ich habe natürlich das Recht, einen Text, der mich 
persönlich verhandelt, auch in aller Deutlichkeit zu 
beantworten. 


» In dem Austausch treffen erstmal zwei In- 
dividuen aufeinander. Inwiefern kann man Ra- 
schid überhaupt als typischen Repräsentanten 
der arabischen, libanesischen Kultur sehen? 

« Er ist mit Sicherheit kein Repräsentant seiner 
Kultur, allein schon deshalb nicht, weil es so etwas 
im Libanon gar nicht gibt. Der Libanon ist eine so- 
genannte Konkordanz-Demokratie, wo die Parteien 
unmittelbar an religiös definierte Sektoren der Ge- 
sellschaft gekoppelt sind. Sie vertreten keine kri- 
tischen, politischen Ansichten, sondern in erster 
Linie die Position ihrer religiösen Gemeinschaft. 
Raschid ist weder ein typischer Libanese, noch der 
typische, durchschnittliche orientalische Mann. 
Und der Vorwurf einiger Kritiker, ich stereotypi- 
sierte ihn zu irgendetwas, ist völlig an der Sache 
vorbei. Wer den Text liest, wird feststellen, dass er 
es selber ist, der sich und seine Position immer als 
die typisch orientalische darstellt. Ich kann verste- 


a (kWWEEEESEEEEEEEEEBSFBE 


hen, dass jemand, der in einem solch segregierten, 
krisengeschüttelten Land aufgewachsen ist, ein 
überwölbendes, ideales Arabertum zu konstruieren 
versucht. Dennoch sind die Haltungen, die er in 
Bezug auf die Geschlechterrollen vertritt, nicht 
typisch arabisch. Wie auch der aggressive Umgang 
mit Homosexuellen ja eigentlich nichts typisch 
Arabisches ist. Vor 50 Jahren konnte man als Ho- 
mosexueller in der arabischen Welt freier leben als 
im Westen. So lange es keine Manifestation gab, 
so lange es hinter verschlossenen Türen blieb, war 
das kein Thema. Es gab keine entsprechenden Pa- 
ragrafen, keine Sittenpolizei, wie im kaiserlichen 
Deutschland oder viktorianischen England. William 
Butler Yeats, Andre Gide oder Oscar Wilde konnten 
dort ihre Homosexualität relativ frei ausleben. 
Was jetzt in Ägypten passiert, dass Schwulentreff- 
punkte regelrecht ausspioniert und von der Polizei 
ausgehoben werden — wie damals in Europa -, das 
ist relativ neu. 


» Sie schreiben aber auch, dass im Westen von 
einem aufgeklärten Verhältnis zur Homosexua- 
lität und den Geschlechterverhältnissen nicht 
die Rede sein kann. Was meinen sie damit? 

« Mein Text kann ja auch als eine kritische Be- 
standsaufnahme der schwulen Emanzipations- 
bewegung gelesen werden. Was wir Schwule im 
Moment haben, ist der Status einer ethnischen 
Minderheit. Lesben und Schwule sind Stämme 
einer sich ausdifferenzierenden Gesellschaft. Zum 
Begriff der Identität gehört eben das Widerspruchs- 
freie, das Endgültige. Das empfinde ich nicht als 
den Stein der Weisen. Das hat sicherlich dazu bei- 
getragen, die konkreten Verfolgungsmaßnahmen 
als moralisch verwerflich erscheinen zu lassen. 
Weil: Wenn Menschen homosexuell geboren wer- 
den oder es aufgrund irgendeiner irreversiblen Ent- 
scheidung sind, dann ist es vollkommen verwerf- 
lich, sie einem Verfolgungsdruck auszusetzen. Das 
war also sicher nötig. Das bedeutet aber noch lange 
nicht, dass es der Wahrheit homosexuellen Begeh- 
rens entspricht. Und das Verhältnis zwischen Män- 
nern und Frauen in Deutschland — und da hat Ra- 
schid sicherlich recht — muss in einer Gesellschaft 
wie Deutschland ziemlich faul sein, wenn sie ganz 
offensichtlich ausstirbt. Im Verhältnis zwischen 
Männern und Frauen herrscht eine Art unguter 
Burgfrieden, der nicht zu fruchtbaren Formen des 


Miteinanderumgehens führt. Raschids Beobach- 
tung kann man also nicht einfach als reaktionären 
Quatsch bei Seite schieben. Aber seine Analyse, 
dass das irgendwas mit der Schwulenehe zu tun 
haben könnte, ist natürlich abwegig. Es hat etwas 
mit der Ungleichzeitigkeit der Emanzipation der 
Frauen und der Emanzipation der Männer zu tun. 
Das trifft auf Deutschland und eben auch auf den 
Libanon zu. 


>» Inwiefern? 

« Raschid al-Daif wird ja immer mit dem Satz 
zitiert »Das Bett ist ein Kriegsschauplatz zwischen 
arabischer Tradition und westlicher Moderne«. 
Gemeint ist damit, dass die Frauen in seinem Land 
- da spricht er über die avancierteren Länder der 
arabischen Welt — sehr genau wissen, welche Eman- 
zipationsfortschritte Frauen in den letzten zwei, 
drei Generationen in Europa gemacht haben. Auch 
die Männer wissen das genau und wollen eben das 
nicht haben. Dadurch verfestigen sich archaische 
Strukturen. Ich bin ganz sicher, dass Raschid jede 
Erklärung gegen Ehrenmorde unterschreiben wür- 
de. Und natürlich niemals dafür plädieren würde, 
Frauen gewaltsam zu unterdrücken. Aber er spitzt 
genau diesen Rückzug der Männer auf archaische 
Muster zu. Sie fühlen sich von den Emanzipations- 
ansprüchen der Frauen überfordert. Dadurch ent- 
steht Abwehr und Aggressivität. 


» Es gibt eine Parallele zu den Texten von Rap- 
Musikern, wie zum Beispiel Bushido. Er propagiert 
in der Öffentlichkeit eben genau dieses archai- 
sche Männlichkeitsbild. 

« Es scheint ein großes Problem unter Männern 
zu geben, mit Frauen als gleichberechtigten Ver- 
handlungspartnern umzugehen. Dabei ist es Teil 
einer Beziehung, immer neu zu verhandeln. Aber 
diese ausgestellte Männlichkeit und der Sexismus, 
der häufig daraus folgt, kommen ja nicht nur aus 
dem orientalischen Kulturkreis. In England gibt es 
den Laddism, englische Arbeiterjungs, die sich ganz 
bewusst von komplexeren Kommunikationsformen 
zurückziehen und auf Muskeln und Bier setzen. 
Auch bei den Hooligans ist das so. Das sind typi- 
sche Überforderungsreaktionen von Jungs, die ein- 
fach nicht damit klar kommen, dass Mädchen 
selbst bestimmt leben wollen und auch in Bezie- 
hungen selbstbestimmt ihre Position vertreten. Im 
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Fall von jemandem wie Bushido überlagert sich 
das. Da ist einerseits der junge Mann, der es einfach 
nicht gelernt hat, mit Frauen zu sprechen und zu 
verhandeln. In deutschen Großstädten kommt das 
Problem der Nichtintegration von — wie es so grau- 
envoll heißt — Menschen mit migrantischem Hin- 
tergrund hinzu. 


» Bildungsferne Schichten ... 

«< Bildungsferne Schichten mit Migrationshinter- 
grund, großartig. Soziologie ist doch die bessere 
Poesie. Da bildet sich eine Abwehr gegen die Ge- 
sellschaft, von der sie — zu recht oder zu unrecht — 
annehmen, dass sie in ihr keinen Platz bekommen. 
Sie ziehen sich auf eine eigene Identität zurück, 
wo sie nicht nur den Glauben, sondern auch den 
Machismo ganz bewusst stilisieren. Das ist für gar 
nicht so wenige Menschen in Berlin akut gefährlich. 
Für Mädchen zum Beispiel, die da nicht mehr mit- 
machen wollen und sich zudem auch wesentlich 
besser in das Schulsystem integrieren können. Das 
Frustrationspotential der Jungs ist unglaublich 
hoch. Auch für Schwule ist das gefährlich. Die 
Statistik von gewaltsamen Überfällen auf Schwule 
belegt ganz eindeutig, dass sie fast alle von Jungs 
mit orientalischem Migrationshintergrund aus dem 
türkischen oder arabischen Kontext begangen wer- 
den. Die einzigen Menschen, die mir je ins Gesicht 
gesagt haben, dass ich nach Auschwitz gehöre, 
waren türkische Jungs. 


» Könnte man Die Verschwulung der Welt 
auch als Appell lesen, Konflikte wie diese offener 
beim Namen zu nennen und auszudiskutieren? 
« Eine Gesellschaft braucht eine verbindliche 
kulturelle Grundlage. Dazu gehört ausdrücklich 
nicht die Religion oder die Frage, was man isst und 
wie man sich kleidet, aber zum Beispiel das Straf- 
recht. Eine Gesellschaft braucht bei aller Buntheit 
und Verschiedenheit unverhandelbare Grundsätze. 
Friedliche Koexistenz von Döner und Currywurst? — 
Selbstverständlich. Friedliche Koexistenz von Straf- 
recht und Scharia? — Geht nicht. Im Bezug auf die 
Sprache sieht man, was dahinter steckt. Wenn ich 
nämlich Menschen unter dem Vorwand, sie mul- 
tikulturell integrieren zu wollen, den Erwerb der 
Landessprache nicht abfordere, schließe ich sie aus 
der Teilhabe aus. Es ist im Ergebnis und vielleicht 
auch in der Intention ein rassistisches Programm. 


182 | testcard #17 


Umgekehrt wird ein Schuh draus: Man kann Men- 
schen nur in ihrer Unverwechselbarkeit und Würde 
leben lassen, wenn man ihnen die Chance gibt, ihre 
Interessen zu wahren und zu partizipieren. Und 
dazu gehört nun mal die Kenntnis unserer Sprache 
und unserer Rechtsordnung. Die Öffentlichkeit, und 
gerade auch die linke Öffentlichkeit hat verstan- 
den, dass dieser einfache multikulturelle Traum 
Quatsch ist, um nicht zu sagen bösartig oder rassis- 
tisch. Im Grunde war es doch der Wunsch, dass uns 
diese Menschen überhaupt nichts angehen. Aber 
natürlich gehen sie uns was an. Im Bereich der har- 
ten Normen ist das Verständnis der Grenzen einer 
multikulturellen Gesellschaft also nicht mehr strit- 
tig. Schwierig wird es bei den weichen Normen der 
Kultur. Wie zum Bespiel bei Künstlern wie Bushido. 


>» Interessant ist ja, dass im HipHop oft das 
Stigma, das die Gesellschaft den Migranten auf- 
drückt, umgedreht und gefeiert wird. Man be- 
zeichnet sich selber als Kanake oder Lumpenpro- 
letariat ... 

« Gut, das ist der Schwulenbewegung eine 
wohlvertraute Strategie. Nur rechtfertigt das keine 
menschenverachtenden Äußerungen oder einen 
Aufruf zur Gewalt. Es wurde ja meinem Kommen- 
tar, also meinem Anteil an dem Buch oft ziemlich 
durchgehend dieses Oberlehrerhafte, das Besser- 
wisserische vorgeworfen. Ich könnte jetzt sagen, 
den Schuh ziehe ich mir an. So bin ich halt. [lacht] 
Ich glaube, dass ich das beim Schreiben selber ge- 
merkt und trotzdem durchgehalten habe. Manch- 
mal muss man durchaus penetrant auf seinem Bes- 
serwissen beharren. Es geht nicht um den Anspruch 
auf eine absolute unumstößliche Wahrheit, son- 
dern darum, mit den Mitteln der Vernunft zu der im 
Augenblick besten Antwort zu kommen. Jederzeit 
offen für bessere Argumente. Es hat sich so ein 
bisschen eingebürgert, dass alle Standpunkte als 
gleich richtig begriffen werden. Die unendlich gro- 
ße Würde des Einzelnen wird oft falsch übersetzt. 
Natürlich wissen wir, dass die Würde eines Hand- 
taschenräubers so unverletzlich ist wie die eines 
jeden anderen Menschen. Das bedeutet aber nicht, 
dass die Gesellschaft ihn dazu aufforderte, unent- 
wegt alten Frauen Handtaschen wegzureißen. Es 
gibt offensichtlich Fragestellungen, über die man 
sich mit nachvollziehbaren Argumenten Gedanken 
machen kann, man kommt so zu vorläufigen Ergeb- 
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nissen, die man dann vortragen muss. Jemand, der 
das tut, gerät in Deutschland ganz schnell in den 
Verdacht des Uncoolen. Man glaubt, diese Person 
argumentierte von einer höheren Warte aus, hielte 
sich für etwas Besseres. Aber darum geht es gar 
nicht. Es geht darum, dass alle miteinander in einen 
ständigen Diskussionsprozess treten. Über die Fra- 
gen, die alle betreffen. Und die Frage, ob ein türki- 
sches Mädchen in Neukölln einen Mann heiratet, 
den sie liebt oder einen, den ihre Familie ausge- 
guckt hat, ist eine Frage, die uns alle angeht. Einem 
Bushido gegenüber muss man, fürchte ich, mit 
Besserwissen begegnen. 


>» Die Reaktionen des Feuilletons sind immer 
eine Mischung aus Distanz und Faszination. Es 
gibt kaum Texte, die etwas wie Bushido komplett 
ablehnen. Eine moralische Position scheint sich 
abgenutzt zu haben. 

< Ich glaube, das hat etwas mit Angst zu tun. Die 
panische Angst, dass man ihnen die Jahre anhören 
oder ansehen könnte. Und sie möchten eigentlich, 
obwohl längst promoviert und längst nicht mehr 
taufrisch, mit der jugendlichen Sprache des 20-jäh- 
rigen daherkommen. Und das ist grober Unfug. Das 
kann man wiederum anschließen an die Frage, wa- 
rum viele in dieser Gesellschaft keine Kinder haben 
wollen. Das hat etwas zu tun mit der Verweigerung, 
Verantwortung zu übernehmen. Genau das ist aber 
das Kennzeichen eines Erwachsenen, dass er Ver- 
antwortung trägt. 

Wir brauchen eine neue Kultur der Verantwortung, 
der Erwachsenheit. Es ist ja wunderbar, dass die 
Medizin das Leben verlängert. Ich bin heute 42. Ein 
Mensch mit 42 war vor hundert Jahren gefühlte 
zwanzig Jahre älter als ich es heute bin. Und es ist 
großartig, dass man erst mit 35 erwachsen werden 
kann — aber dann möge man auch mal erwachsen 
werden! Diese Verlängerung der Jugend ist ohne 
Frage ein wundervoller Fortschritt und niemandem 
zu missgönnen. Aber irgendwann ist die letzte 
Party mal gefeiert. Um das ins Literarische zu spie- 
geln: der Entwicklungs- oder der Bildungsroman 
sind etwas voreilig totgesagt worden. Es war viel- 
leicht etwas zu früh, zu glauben, man könne zum 
Beispiel die Literatur davon entbinden, Modelle für 
die Erziehung der Gefühle zu liefern. Ich glaube, 
dass sie genau dafür da ist. Nicht nur, aber an ganz 
entscheidender Stelle. 


>» Es gibt allgemein in den arabischen Ländern 
eine Art kulturellen Backlash. Woran liegt das? 
Wie erklären sie sich die Zuspitzung der letzten 
Jahre? 

« Ja, es spitzt sich zu. Man muss dazu sagen, dass 
insbesondere arabisch sprechende Muslime mit 
dem Mythos von einer großen strahlenden, arabi- 
schen Vergangenheit aufwachsen. Mit der Erzäh- 
lung der eigenen Überlegenheit. Du bist Araber, du 
bist Muslim, du musst zwar nicht runtergucken auf 
die Juden und Christen, aber eigentlich bist du 
etwas Besseres. Und dann kommen sie in die Welt 
und stellen fest, dass die arabischen Staaten in den 
letzten dreißig, vierzig Jahren trotz der gewaltigen 
Erdöleinnahmen immer weiter zurückgefallen sind. 
Sie stellen fest, dass ihre reale politische und kul- 
turelle Macht und ihr Einfluss eher gering sind. Eine 
große Rolle spielt sicher auch die Besetzung durch 
westliche Truppen. So lange die im arabischen 
Kernland stehen, wird sich das weiter zuspitzen. 
Nicht weil die Menschen im Libanon besondere 
Sympathien für die Menschen im Irak hätten. Aber 
die Tatsache, dass der Westen da mal so eben ein- 
marschieren kann, das produziert natürlich Abwehr. 
Zu einem berechenbaren Partner, auch in einer Be- 
ziehung, kommt man eben nur, wenn der andere 
frei von Komplexen ist. Sonst wird man nie zu einer 
angemessenen Gesprächsbasis kommen. Es hat 
auch eine islamische Aufklärung gegeben. Aber 
wenn ich mir diese Länder anschaue, dann sehe ich 
davon zurzeit nichts. Aufklärung ist ein andauern- 
der Prozess. Und ich muss Raschid Recht geben, 
als er in einem Gespräch zu mir sagte, dass die 
große Schwäche der arabischen Welt der Mangel 
an Selbstkritik sei. Ich denke, das ist richtig. Ent- 
wicklungen finden eben ohne Selbstkritik nicht 
statt. Diese Komplexe der arabischen Welt sind ein 
selbstlähmender Prozess. Und dass es diese wohl- 
vertraute Verinnerlichung gibt, den Rückzug ins Re- 
ligiöse, dass Bildung nur wichtig ist, um den Koran 
zu lesen. In Europa kennen wir das aus dem Mittel- 
alter. Und was hat das Mittelalter gebracht? Die 
Aufklärung. Ich bin da ganz zuversichtlich. Außer- 
dem ist der Nahe Osten, die arabische Welt, im 
Endeffekt unser Kulturkreis, der römisch- hellenis- 
tische. Im Gegensatz zu einem Land wie China, wo 
wir wirklich eine andere Kultur vorfinden, könnte 
ich mir vorstellen, dass der Iran oder der Libanon in 
hundert Jahren Mitglied in der EU wird. © 
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Lynn Breedlove war Mitbegründer und Sänger 
der Queer-/Dyke-Band TRIBE8. Er ist Autor des 
Romans Godspeed (2002), der unter dem Titel 
Götterspeed im Mox & Maritz-Verlag 2007 in deut- 
scher Übersetzung erschien. Judith Halberstam 
nannte das Buch über einen drogenabhängigen 
Fahrradkurier in San Franciscos Queer-Szene »den 
wichtigsten Roman diesseits von Naked Lunch«. 
Lynn Breedlove schrieb Drehbuch, führte Regie und 
spielte im Kurzfilm Godspeed (2006). Zurzeit arbei- 
tet er am Drehbuch der Langfilmversion und tourt 
mit seiner »One Freak Show«. 


>» [BB:] Sind Pronomen wichtig für Sie, haben 
Sie eine Präferenz? 

< [LB:] Ich mag »er«. Manche Menschen wech- 
seln allerdings in meiner Anwesenheit. Ich mag 
bloß »er«. 


» Werden Sie wütend, wenn Menschen Sie mit 
»sie« ansprechen? 

« Nein, da ich ein »no-ho[rmones], no-op[era- 
tion]«-Transmensch bin. Ich werde als dyke ge- 
sehen und gelesen und deswegen in dieser Welt 
diskriminiert. Menschen hassen mich deshalb, und 
nicht, weil ich ein Transmensch bin. Aus diesem 
Grund setze ich mich auch für dykes und Frauen 
ein, da ich als Frau gesehen werde, selbst wenn 
ich mich im Inneren nicht so fühle. Deshalb sehe 
ich das weibliche Pronomen auch nicht als Belei- 
digung. Es regt mich nur auf, wenn ich »Madame« 
oder »Mam« gerufen werde: Ich bin keine Lady. 
Aber beleidigt fühle ich mich nicht. 


» Sind die Frauen- und die Transgender-Bewe- 
gung nicht auch historisch verbunden? 
«< Wenn ich mich in der Übergangsphase be- 
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fände, als Mann gelesen würde und beispielsweise 
zum Abendessen mit meinen Eltern ausginge und 
sie mich dem Kellner gegenüber als Frau ansprä- 
chen, dann wäre das ein Problem. Es könnte mich 
in Gefahr bringen. 

Ich denke, wir queers machen manchmal den Feh- 
ler, uns in Gruppen abzuschotten — »die« Trannies 
oder »die« Lesben -, aber wir sind alle unterschied- 
lich. Ergo sprach ich bislang auch nicht für Trans- 
menschen allgemein. Viele Transmenschen insis- 
tieren auf ihren Pronomina. Sie haben das Recht 
darauf, in dem gender angesprochen zu werden, 
mit dem sie sich identifizieren, und ich verteidige 
dieses Recht vollkommen. Menschen wie ich und 
viele andere Transaktivisten, die nicht das sind, was 
wir »getarnt« nennen, möchten als Transmenschen 
gesehen werden. Sie möchten nicht als ausschließ- 
lich das eine oder andere soziale Geschlecht gese- 
hen werden. Es ist gut, dass Menschen erlaubt wird, 
weder das eine noch das andere zu verwenden. 
Denn wenn Menschen mich als queer oder trans- 
person sehen, sehen sie: eine queer- oder transper- 
son. Sobald du im Übergang bist, wird diese queer- 
ness unsichtbar gemacht. Was nicht schlecht ist: 
Es ist großartig als die Person leben zu können, mit 
der du schon immer zusammengelebt hast. Meine 
Rolle aber ist eine andere. 


>» In Ihrer »One Freak Show« sprechen Sie das 
revolutionäre Potential von queerness in einer 
sehr humorvoll-kritischen Weise an, z.B. wenn 
Sie sagen: »Da geht ein Transboy mit einer Trans- 
frau aus. Und dann endet es damit, dass der 
Transboy schwanger wird«. 

« Ich habe den Eindruck, dass wir uns an einem 
Punkt der Zivilisation befinden, der einem rasenden 
Zug gleicht — Internet, die Medien und all die Tech- 
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nologien, die wir uns geschaffen haben -, 
wir fahren schneller, schneller und schnel- 
ler, Zeit wird knapper und knapper, und 
wir entfalten uns und zerfallen und stoßen 
zusammen und brennen und mit jeder 
neuen Kategorie, die wir herausholen, um 
uns innerhalb von Identitätspolitiken zu 
definieren, zerstören wir diese auch, im 
Moment ihres Erschaffens, wir werfen sie 
aus dem Fenster. Sobald wir uns definieren, 
verhalten wir uns ikonoklastisch, wie wäre 
es damit? Und wir zerstören diese Sym- 
bole und Kategorien als solche. Recht 
furchteinflößend, denke ich, da wir dabei 
sind, zu denen zu werden, vor denen der 
Mainstream und das Establishment und 
die politischen Herrschaftsstrukturen im- 
mer Angst hatten, dass wir es werden: zu 
prägenden Kräften dieses Gesellschaftsge- 
füges. Und dieses Gesellschaftssystem ist 
das binärgeschlechtliche System. Wir grei- 
fen es Tag für Tag dadurch an, dass wir die 
Sind, die wir sind. Dadurch, dass wir weder 
fähig noch willens sind, uns auf binärem 
Wege zu definieren, auf die Weise also, 
die wir gewohnt waren. Und nun dieser 
riesige Pluralismus! Es scheint fast, als 
habe jedes Individuum sein eigenes sozia- 
les Geschlecht — und los, beschreib das 
jetzt gefälligst für dich! So kommt es, dass 
wir, wenn wir auf die Straße gehen und 
nicht länger kategorisierbar sind, Men- 
schen innerhalb des Mainstreams dazu 
einladen, ihre eigenen Kategorisierungen 
zu überdenken. Es gibt eine Menge Men- 
schen da draußen, die ich vor zehn Jahren Kr ne Mr 46 
als straight angesehen hätte, heute aber as FÜ er ein 
queer identifiziere. Warum? Beispielsweise 

deshalb, weil sie einige Verbindungen zu uns sahen, ihren Augen war der Grund, warum ich ein Junge, 
als sie herausfanden, dass sie ihren Freund gerne wie mein Vater sein wollte, der, dass ich in die Welt 
mal von hinten nehmen. Das ist großartig, denn schaute und sah: Die Menschen mit Hosen haben 
dadurch wird unsere Armee zur Zerstörung dieses die Macht. Nein, entgegnete ich, denn wenn ich 


Systems immer größer. diese Form von Macht gewollt hätte, würde ich 
Kleider tragen, denn du bist doch die Person mit 
» Das klingt nach »Macht« ... der Macht in der Familie, also ... [lacht] 


« Klar, Power, richtig? Meine Mutter sprach fort- 

während davon, sobald sie erkannt hatte, dass ch » Der Protagonist Ihres Romans Godspeed, 
gerne Hosen trug und alt genug war, um Konzepte Jim, ein Fahrradkurier, ist Teil der San Francisco 
wie »Macht« und »Feminismus« zu verstehen. In hags - wer sind hags? 
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« Das Wort hag ist altenglisch-deutscher Her- 
kunft und heißt, so viel ich weiß, »Hexe« oder 
»alte, sehr weise Frau«. Dann gibt es noch Furien 
und Harpyien, es gibt sehr viele verschiedene For- 
men, die sie in verschiedenen Kulturen annehmen. 
Hags ist für uns das Wort gewesen, mit dem wir 
uns als Punkrock-Dykes in den Neunzigern be- 
schrieben. Wie die Menschen in Godspeed, furcht- 
erregende Punkrock-Dykes, die herumrennen und 
Scheiße bauen. 


>» InderLiteraturwissenschaft wird häufig vom 
»Kanon« gesprochen. Sie erwähnen Jeanette 
Winterson oder Charles Bukowski in Godspeed. 
Welche Funktion erfüllt ein Kanon? 

« Ich nehme an, Referenz. Um Bedeutung daraus 
ziehen zu können, um sie mit unserem Leben zu- 
sammenzubringen, so dass wir uns nicht umbrin- 
gen. Wenn wir keine Form von Bedeutung in unse- 
ren Leben haben, sei sie spirituell oder intellektuell 
oder eine Art von Gemeinschaftssinn oder Her- 
kunft, gibt es keinen Grund, hier zu sein, dann 
bringst du dich um. Ich benötige einen Kanon, um 
Werte zu haben ... die Beats und Kerouac, Winter- 
son und alle, die über mich und mein Leben spre- 
chen. Damit ich mich erkennen kann in der Kunst 
anderer, die mir ähnlich sind, damit ich losziehen 
und sagen kann: »Wir sind zusammen, ich bin nicht 
allein.« Immer dann, wenn ich meine Kunst ausübe, 
reflektiere ich meine Gemeinschaft. Menschen, die 
Kunst machen, Geschichten schreiben, schreiben 
alle über ihre Gemeinschaften. 


» Godspeed zeigt sehr präzise die Interde- 
pendenz zwischen Drogenkonsum und sozialen 
Schichten auf. Jim beobachtet sehr genau, dass 
er seine soziale Schicht wechseln muss, wenn er 
von Speed- auf Kokainverkauf wechselt ... 

« Stimmt, es ist zu unterscheiden zwischen »so- 
zial akzeptablen« Drogen oder bestimmten Mittel- 
klassereizen, Drogen einzunehmen und Arten der 
Einnahme, die nicht akzeptiert sind. Crack ist 
für sogenannte »arme« Menschen, »die Unter- 
schicht«. Eine Droge, die auf solche Personen zuge- 
schnitten ist, die vollkommen aufgegeben haben, 
Arbeit zu finden oder sonst ein Mitglied der Gesell- 
schaft zu sein —- »nicht menschlich«. Wenn du aller- 
dings dieselbe Droge die Nase hochziehst — okay. 
Du kannst Rechtsanwalt sein und Koks ziehen. 
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» Donna Haraway weist in Ein Manifest für 
Cyborgs darauf hin, dass viele Aktivistinnen, 
wenn sie von »den Frauen« sprachen, darunter 
vornehmlich weiße Frauen der Mittelschicht 
subsumierten. Haraway kritisiert die Ignoranz 
gegenüber Interferenzen von Gender und Haut- 
farbe, Alter, Klasse, normativen und nicht norma- 
tiven Körpern. 

« Freut mich, dass Sie das erwähnen. Beim Dreh 
des ersten Trailers von Godspeed - Der Kurzfilm, 
passierte Folgendes: Die von uns ursprünglich ein- 
geplante person of color war nicht mehr dabei, 
denn hätten wir mehr als zwei Protagonistinnen 
eingebunden, wäre daraus ein längerer Film ge- 
worden, das konnten wir nicht machen. So kam es 
dazu, dass beide Hauptfiguren weiß sind. Ich be- 
kam eine Beschwerde: »Das repräsentiert nicht 
die Queer-Community der späten 1980er in San 
Francisco.« Darauf entgegnete ich: »Ja, du hast 
absolut recht, das tut es nicht. Aber warte den 
Kinofilm ab.« Der Kinofilm wird reflektierter sein, 
im Stil des Buchs. In Godspeed ist das ein großes 
Thema, beispielsweise wenn beschrieben wird, 
dass die Queer- und die Punk-Szene New Yorks 
wesentlich integrativer ist als auf dem Land, von 
wo viele aufgrund von Rassismuserfahrungen in 
die größeren Städte kommen. In Kalifornien sind 
die Queer- und die Punk-Szene viel segregierter. 
Dafür könnte ich eine Menge mehr queer people 
of color in der Punk-Szene der Bay Area aufzählen 
als in New York. 


» Als Künstler haben Sie zuerst gesungen, in 
der Band TRIBE8 [gesprochen Tribade]. Was hat 
Sie dazu veranlasst, das erste Mal öffentlich zu 
singen und wann haben Sie das erste Mal Ihre 
Stimme ausprobiert? 

« Tatsächlich ist das auf einem AA[Anonyme- 
Alkoholiker]-Treffen passiert, ich war acht Monate 
clean, sprang herum und schrie einen Reim, den ich 
gerade erfunden hatte, die Lyrics von To Manipulate 
[singt leise: »I just want to manipulate my girl- 
friend, | just want to make her scream and yell«]. 
Jemand ging an mir vorbei und sagte, das sei ja 
umwerfend, ich solle eine Band gründen, auf ihrer 
Geburtstagsparty spielen, die Party sei nächste 
Woche. Also rief ich meine Freundin an: »Hilfe, die 
Zeit drängt!« Und sie sagte: »Ruf Flipper und Cat 
an!« Innerhalb einer Woche hatten wir drei Songs 


zusammen. Die spielten wir dann und mussten 
sie mehrmals spielen, die Leute liebten sie. Das 
Witzige daran ist, dass Flipper in dieser Nacht sein 
Hemd auszog, er tat das sonst nie, und hat es 
seither nie wieder getan, sondern ich meines. Er 
war eher so »Ich zieh meine Klamotten nicht aus, 
selbst in der Dusche nicht, weil ich der Junge 
bin!« Er hat später den Film By Hook and By Crook 
(2001) gedreht. So fing das an. Ich konnte nicht sin- 
gen, ich hatte wirklich Angst davor, da meine Mut- 
ter mir immer eingeredet hatte, ich könne nicht 
singen und solle damit aufhören die Menschen zu 
foltern. 


» Sind Sie oft darauf angesprochen worden, 
dass Ihre Mutter Deutsche ist oder auf NS-Zeit 
und Faschismus? 

« Meine Mutter durchlebte die Nazi-Zeit, dann 
den Kommunismus in Ostdeutschland. Ihr Ver- 
mächtnis an mich lässt sich mit »Autoritäre Regie- 
rungen suck« zusammenfassen, ich habe das für 
mich etwas grundsätzlicher als »Regierungen suck« 
übernommen. Alle Regierungen sind, qua ihrer 
‚Natur«, autoritär. Heutzutage gibt es keine Demo- 
kratie mehr. Ich bin allen Regierungen gegenüber 
misstrauisch, die behaupten, sie seien eine Regie- 
rung für das Volk. Meine Mutter war 16 Jahre alt, 
als der Zweite Weltkrieg endete. Ich empfinde so 
etwas wie »deutsche Schuld« und verwende sie, 
um Menschen aufzuzeigen: »Dies geschah, als 
meine Mutter in Deutschland aufwuchs. Du magst 
denken, dass dies niemals in deinem Land gesche- 
hen kann, aber womöglich findet es in deinem Land 
statt — jetzt.« Meine Mutter dachte immer, sie be- 
finde sich »zwischen den Ländern«. In Deutschland 
wird sie Amerikanerin genannt, sie lebte über fünf- 
zig Jahre in Amerika. Wenn sie dann nach Amerika 
kommt, ist sie »die Deutsche«. Ich sehe Parallelen 
zwischen ihrem Gefühl, eine Frau ohne Land zu 
sein, und meinem Gefühl, eine Person ohne com- 
munity oder eine Person ohne gender zu sein wie 
»die Transmenschen«, »die Trannies«. Aber viel von 
ihnen oder Heteros, heterosexuelle Nicht-Trans- 
menschen, sehen in mir »das Andere«. Sie sehen 
mich entweder als dyke oder als Frau. Viele Les- 
ben sehen in mir einen Verräter, eine Transperson. 
Da ich mich innerhalb von zwei Gemeinschaften 
befinde, mit meinen Füßen in beiden von ihnen, 
können sich beide Seiten mit mir verbunden füh- 
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len, etwa wie ein Botschafter. Aber ich werde auch 
oft »der Verräter« oder »der Aggressor« genannt, 
wissen Sie, Beschimpfungen. Ich bekomme dann 
wirklich Angst, dass ich irgendwann ohne irgend- 
eine Gemeinschaft ende, da ich zwischen zweien 
stehe. 


>» Es gibt Transmenschen, die weder weitere 
Operationen wollen noch Hormone, um als 
Transmensch akzeptiert und anerkannt zu wer- 
den. 

« Das ist eines der Dinge, die ich in meiner »One 
Freak Show« anspreche, die Notoperationen, 
die ich auch selbst hatte, was schrecklich war. Ich 
bekam Morphin gespritzt als ich auf dem Rücken 
lag, eine Menge Medikamente einen Monat lang. 
Ich habe Testosteron genommen, um zu sehen, wie 
ich mich damit fühle. Es triggerte so viele Drogen- 
träume, so viel über Sucht bei mir, dass ich mich 
fragte, warum das so war — weil es eine Droge ist. 
Es ist ein Medikament und es wird Menschen als 
Medikament verschrieben, um ihnen bei etwas zu 
helfen, das die medizinische Industrie als »Krank- 
heit« ansieht, die behandlungsbedürftig ist. In 
gewisser Weise ist das der einzige Weg, auf dem 
Transmenschen Hilfe bekommen können. Wir 
haben aber bereits Transitionen vollzogen, bevor 
wir überhaupt eine Sprache dafür hatten, bevor wir 
Testosteron, das männliche Pronomen und Chi- 
rurgie hatten. Wir nahmen Speed, damit unsere 
Brüste verschwanden, damit unsere Stimmen tie- 
fer wurden. Beim Kampf gegen meine Alkoholsucht 
habe ich schon die Erfahrung gemacht, wie hart 
es ist, zu lernen, mit diesem »neuen« Gehirn und 
»neuen« Körper in der Welt herumzulaufen. Ich 
musste mich wiedergebären, neu lernen, wie ich 
mit meinen Gefühlen umzugehen habe. Deshalb 
habe ich Angst vor einem weiteren Transitionspro- 
zess. Wenn mein Körper seine Heimat in einem 
anderen Geschlecht finden soll, müsste ich wieder 
neu lernen, mit meiner Wut und all meinen Gefüh- 
len umzugehen. Vielleicht werde ich nicht mehr 
weinen können, was dann? Ich habe endlich ge- 
lernt zu weinen. Es hat mich 50, nein, 48 Jahre 
gekostet, weinen zu lernen. Transition ist eine 
wirklich große Entscheidung und Menschen, die 
sie machen, sind supermutig. 

Wenn du dich im Übergang befindest und deshalb 
das falsche Geschlecht in deinem Pass hast, dann 


musst du an der Grenze deine Hosen herunterlas- 
sen, sie lassen dich alle möglichen ekelhaften Dinge 
tun. Es ist der Horror. Inzwischen gibt es ein Gesetz, 
das besagt, dass du ein potentieller Terrorist bist, 
wenn du gender-uneindeutig bist. In Amerika 
kannst du aufgrund deiner Geschlechtsambiguität 
aus der Warteschlange herausgeholt werden, denn 
du könntest dich ja verkleidet haben, ein poten- 
tieller Terrorist sein. Der Punkt aber ist: Warum 
müssen wir uns aufgrund unserer Wahl oder Nicht- 
Wahl gegenseitig bitchen? Mir ist es aus medizini- 
schen Gründen nicht möglich, Testosteron zu neh- 
men. Ich probiere gerade Gel aus, aber es greift 
meine Leber an, ich werde überall gelb und be- 
komme Ausschläge. Meine Wahlmöglichkeiten: Ich 
kann entweder als Mann so lange leben bis meine 
Leber versagt, oder ich lebe weiterhin mit Men- 
schen, die mich die ganze Zeit »Mam« nennen. Du 
brauchst Zeit und du brauchst deine Gesundheit. 
Andererseits denke ich nicht, dass Menschen dazu 
gezwungen werden sollten, einen Wisch von ihrem 
Arzt vorlegen zu müssen, auf dem geschrieben 
steht: »Ich kann mein Geschlecht nicht angleichen, 
da ich Hepathitis B habe und von Operationen 
getriggert werde.« Wir brauchen doch keine ärzt- 
lichen Gutachten, um als »echte« Trannies oder 
»echte« Frauen gelesen zu werden. Warum nicht? 
Weil gender in unseren Köpfen stattfindet. Das ist 
es, was wir als Gender-Revolutionäre entschieden 
haben. Bei gender geht es nicht um deinen Körper, 
es geht darum, was in deinem Herz und in deinem 
Kopf vor sich geht. Sobald du anfängst, eine Linie zu 
ziehen und zu sagen »Wenn ich jetzt diese Brust- 
OP mache, bin ich ein echter Mann; wenn ich Tes- 
tosteron nehme, dann bin ich wirklich ein Mann: 
wenn ich die Unterleibs-OP mache, bin ich ein 
Mann«, wird jemand, der mit einem Schwanz ge- 
boren wurde und herausfindet, dass du nicht mit 
einem geboren wurdest — ganz gleich, ob du einen 
rekonstruierten aus deinem Unterarm hast oder 
deine Klitoris auf zwei oder vier Inches angewach- 
sen ist — dich immer noch als Feind ansehen, als 
krank und ekelerregend und als jemand, der es ver- 
dient, umgebracht zu werden. 


» Vor etwa ı5 Jahren wurde ich »langhaarige 
Hetenschlampe« gerufen, warum sollte ich jetzt 
meine Haare sehr kurz tragen, um Transmann 
zu »sein«? 


«< Ich denke, dass wir in jeder gegenwärtigen re- 
volutionären Bewegung nicht auf unsere wirklichen 
Feinde einschlagen können, auf Regierungen, den 
KKK, die Arische Bruderschaft oder wer auch immer 
uns tyrannisiert. Wir können nicht direkt gegen sie 
kämpfen, da uns solche Feinde umbringen würden. 
Du kannst nicht zu einem KKkler laufen und sagen: 
»Fick dich, Weißer!« Er würde sagen: »Nein, wirk- 
lich?«, und dich am nächsten Baum an deinen Eiern 
aufhängen, also vergiss es. Allerdings wäre es sehr 
leicht, auf dich zuzugehen und zu sagen: »Du 
scheiß dreckiger queer!« Denn du bist bloß der 
queer, du bist genau so unterdrückt wie ich es bin, 
ich könnte dich töten und niemand würde sich 
einen Dreck darum scheren, denn es ist ja bloß 
ein weiterer toter queer. Das ist genau das, was der 
Mainstream will. Dass wir uns gegenseitig umbrin- 
gen, dass wir uns gegenseitig aus unseren Commu- 
nities ausschließen, so dass diejenigen, die stark 
sind, Künstler, Aktivisten, abtreten und depressiv 
werden und sich zu Tode trinken und sterben und 
aufhören, Kunst zu machen. 

Wie können wir als Individuen eine Vergewal- 
tigungs- und Kriegskultur aufhalten? - Wir kön- 
nen uns die Frage stellen: Wie kann ich Gemein- 
schaften schaffen? Wer ist mit mir verbunden, wer 
ebenso tyrannisiert? Ist es eine andere Queer- oder 
Transperson, ist es eine operierte oder nicht ope- 
rierte Transperson, ist es eine person of color? Wer 
wird nicht gesehen? Wen lasse ich aus? Wen kann 
ich in meinen Kreis aufnehmen, um eine größere 
Armee zu formieren und zu versuchen, die Art und 
Weise, mit der wir uns behandeln, zu ändern. Denn 
wenn wir uns innerhalb unserer Gemeinschaften 
gegenseitig beleidigen, herabsetzen, unsichtbar 
machen oder das tun, was der patriarchalische 
Mainstream seit Tausenden von Jahren macht, 
müssen wir genau dies ändern. Nur so wird es auch 
außerhalb von uns sichtbare Ergebnisse geben. Wir 
sind Produkte unserer Gesellschaft. Wir werden 
von patriarchalen Situationen erzogen, wachsen in 
patriarchalen Familien und in einer patriarchalen 
Gesellschaft auf, also ist es eine wirkliche Heraus- 
forderung und eine riesige Verantwortung, dies zu 
ändern. Ich hoffe, das ist es, was Menschen aus 
Godspeed ziehen werden. 


Vielen Dank für das Gespräch. (@) 
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In Ingeborg Bachmanns Malina (1971) findet sich 
eine Aussage, die vielleicht mitverantwortlich dafür 
war, dass die feministische Bewegung sich schwer 
tat mit den Prosawerken der österreichischen Au- 
torin: »Man hält es nicht für möglich, aber außer 
ein paar Betrunkenen, ein paar Lustmördern und 
anderen Männern, die auch in die Zeitung kom- 
men, bezeichnet als Triebverbrecher, hat kein nor- 
maler Mann mit normalen Trieben die nahelie- 
gende Idee, daf3 eine normale Frau ganz normal 
vergewaltigt werden möchte.« (Malina 288) Nir- 
gends besser als in diesem Zitat lässt sich erken- 
nen, weshalb die Frauenbewegung an Bachmanns 
Werk so gar nicht andocken konnte: keine starken 
Frauen werden hier vorgestellt, sondern vielmehr 
solche, die ihrer eigenen Unterdrückung zuzustim- 
men scheinen. 

Mehr als zwanzig Jahre später reagieren zwei lite- 
rarische Frauenfiguren gänzlich anders auf die er- 
fahrene sexuelle Gewalt: in Virginie Despentes’ 
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‚Ein HAHR 
nicht für uns gedach! ist. \ 


Baise-moi (dt. Wölfe fangen), 1993 als Buch er- 
schienen und 2000 verfilmt, ziehen Manu und 
Nadine auf einen Rachefeldzug mit Road-Movie- 
Charakter: Sie klauen ein Auto und Waffen, fah- 
ren quer durch Frankreich, unternehmen gewalt- 
same Raubüberfälle, haben Sex in billigen Hotels 
und dunklen Hauseingängen, töten Menschen, um 
an Geld zu kommen, aber auch ohne Grund, trin- 
ken literweise Bier und Whisky, futtern unent- 
wegt Süßigkeiten und amüsieren sich. In dieser er- 
wartungsgemäß skandalumwobenen Story scho- 
ckierte vor allem die Geste der Aneignung, die 
verstörende Übernahme der phallischen Gewalt 
durch die Darstellung der Waffe in der Hand von 
Frauen. Auf den ersten Blick erscheint diese Heran- 
gehensweise an die Thematik der sexuellen Gewalt 
wie das exakte Gegenteil einer Bachmannschen 
Frauenfigur. Und dennoch enthält der nun auch 
auf Deutsch erschienene feministische Essay von 
Virginie Despentes, King Kong Theorie, eine ganz 
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ähnliche Passage: »Es gibt so eine Art Vergewal- 
tigungsphantasie. Eben eine Sexphantasie. Wenn 
ich wirklich über »meine« Vergewaltigung reden 
möchte, muss ich auch diesen Punkt ansprechen. 
[...] Die Vorstellung ausgeliefert zu sein, überwäl- 
tigt und zu etwas gezwungen zu werden, übte auf 
das kleine Mädchen, das ich damals noch war, eine 
morbide und aufregende Faszination aus. Meine 
Sexphantasie sollte ich später nicht wieder loswer- 
den.« (King Kong 58) 

Eine solche »Konfession«' ist nicht unproblema- 
tisch, und dessen ist sich die Autorin sehr wohl be- 
wusst. Das Eingeständnis masochistischer Phant- 
asien kann, wie so vieles, gegen das Opfer verwen- 
det und als stille Einwilligung ausgelegt werden, 
letztlich eine indirekte Mitschuld unterstellen. Und 
doch hat die von Despentes beschriebene Phan- 
tasie nichts von der euphemistischen Bedeutungs- 
verschiebung, die sich in einem anderen Roman 
Bachmanns beobachten lässt: In Das Buch Franza, 
einem Fragment gebliebenen Roman, wird die Vor- 
stellung der Vergewaltigung im Zuge einer Ver- 
schiebung der Wortbedeutung zur Überwältigung 
und erhält damit eine positive Konnotation. In 
King Kong Theorie gibt es kein solches Zudecken 
der ursprünglichen gewaltsamen Bedeutung, son- 
dern ein Offenlegen ihrer Ursprünge und Mecha- 
nismen. Despentes konstatiert, dass die masochis- 
tische Vorstellung, »vergewaltigt, mit Gewalt unter 
mehr oder weniger grausigen Umständen zum Ge- 
schlechtsverkehr gezwungen zu werden« keines- 
wegs aus dem Nichts kommt: »Hierbei handelt 
es sich um sehr prägnante und präzise kulturelle 
Vorstellungen, durch die weibliche Sexualität da- 
zu verdammt wird, sich stets nur an der eigenen 
Machtlosigkeit aufzugeilen, somit also an der Über- 
legenheit des Anderen. [...] Frauen haben einen an- 
geborenen? Hang zum Masochismus, der hat nichts 
mit unserem Hormonhaushalt zu tun und auch 
nichts mit der Zeit der Höhlenmenschen, sondern 
einzig und allein mit einem ganz bestimmten kul- 
turellen System.« (King Kong 58f) Die Vorstellun- 
gen einer geschlechtsspezifischen Über- oder Un- 
terordnung führt Virginie Despentes vor allem auf 
kulturelle Bilder zurück, in denen die Macht des 
Mannes über die Frau zementiert und ästhetisiert 
wird: »Man versteift sich darauf, so zu tun, als sei 
Vergewaltigung ungewöhnlich und peripher, nichts, 
was mit Sexualität zu tun hätte [...]. Als ginge sie 
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nur ganz wenige Menschen etwas an, nämlich die 
Vergewaltiger und ihre Opfer, als stelle Vergewal- 
tigung die absolute Ausnahmesituation dar, die mit 
allem anderen nichts zu tun hat. Dabei ist sie in 
Wahrheit das Herzstück, der Sockel unserer Sexua- 
lität. Als zentrales Opferritual ist sie bis weit in die 
Antike zurück in den Künsten allgegenwärtig und 
wird in Texten, Statuen und Gemälden wieder auf- 
gegriffen — als eine Konstante, die sich über meh- 
rere Jahrhunderte hinweg gut durchgesetzt hat. 
In den Gärten von Paris genauso wie in den Mu- 
seen: überall ständig wiederkehrende Abbildungen 
von Männern, die Frauen zum Geschlechtsakt 
zwingen.« (King Kong 55f) 

Dass diese Bilder auch die weibliche Sexualität 
beeinflussen, und dass Frauen mit ihrem Begehren 
folglich an der Reproduktion einer sexuellen Hie- 
rarchie partizipieren, ist damit einleuchtend. Nir- 
gendwo ist die poststrukturalistische Vorstellung 
von der Einschreibung von Machtstrukturen in die 
Körper und Lüste der Menschen so perfide und so 
deutlich wie in einem solchen Zusammenhang. 
An dieser Stelle klingen nicht nur Foucaultsche 
Theorien an, sondern auch Ansätze Judith Butlers, 
wonach diskursive Normen eine regulierende ma- 
terielle Auswirkungen auf den Körper haben. Die 
permanente Wiederholung des Bildes der sexuell 
passiven, unterworfenen Frau auf der einen und 
des unkontrollierten, sexgierigen Mannes auf der 
anderen Seite dienen der Aufrechterhaltung dieses 
Verhältnisses — und jede andere, alternative Form 
der Darstellung enthält die Möglichkeit seiner Auf- 
brechung. 

Eine solche Möglichkeit der Subversion deutet 
sich beispielsweise in Despentes’ zweitem Roman 
Les jolies choses (1998, dt. Pauline und Claudine) 
an, in dem Judith Butlers Thesen von der Performa- 
tivität der Geschlechtsidentität auf besonders pla- 
kative Weise vorgeführt werden. Der Plot stellt sich 
als Lehrstück über die kulturelle Konstruktion von 
Geschlecht dar, über die Inszenierung von Weib- 
lichkeit als »hohe Kunst der Unterwürfigkeit«, so 
Despentes in King Kong Theorie. Während im Ro- 
man die Aneignung eines bestimmten Rollenmus- 
ters dessen Produktionsmechanismen und Funk- 
tionen aufdeckt, gilt in dem neu erschienen Essay 
Despentes’ Identifikation einem ganz anderen We- 
sen, das sie für subversiv hält: dem titelgebenden 
King Kong, dem Wesen jenseits geschlechtlicher 
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Zuschreibungen und ideologischer Domestizie- 
rung. King Kong lebt, bevor er gefangen und in die 
Zivilisation verschleppt wird, zunächst in dem pa- 
radiesischen Zustand außerhalb der heterosexuel- 
len Normativität, in einer Art multipler Hybridität: 
»King Kong ist jenseits von Männlein und Weiblein. 
Das Biest befindet sich an der Nahtstelle zwischen 
Mensch und Tier, Erwachsenem und Kind, Gut und 
Böse, Primitiv und Zivilisiert, Schwarz und Weiß.« 
(King Kong 130) 

Neben diesem utopischen Blick auf ein »vorge- 
schlechtliches Chaos« enthält King Kong Theorie 
jedoch sehr konkrete gesellschaftskritische An- 
sätze, die Autorin schreibt u.a. gegen die gesell- 
schaftliche Verurteilung von Prostituierten und 
Porno-Darstellerinnen an, wendet sich gegen Ver- 
bote und Sanktionen, die weniger dem Schutz der 
Frauen dienen als vielmehr der Aufrechterhaltung 
einer bürgerlichen Sexualmoral. Im Zentrum steht 
immer wieder die Frage, wie sprachliche Prozesse 
an der Aufrechterhaltung einer geschlechtsspezi- 
fischen Hierarchie Anteil haben. Als Konsequenz 
verfolgt Despentes in all ihren in King Kong Theorie 


versammelten Aufsätzen vor allem die Forderung 
nach dem Recht auf eine eigene Darstellung. So 
wird schließlich auch deutlich, dass es in ihrer Ar- 
gumentation keineswegs um eine Verherrlichung 
von Prostitution oder Pornographie geht, sondern 
um eine Kritik an dieser Form der Gewalt, die den 
Betroffenen die eigene Sprache raubt. 

Das Recht auf Darstellung bedeutet für Despentes 
vor allem aber auch das Recht, erfahrene Gewalt zu 
verarbeiten, ohne mitschuldig zu werden. Despen- 
tes beschreibt die perfide Rhetorik, der Vergewal- 
tigungsopfer sich oft gegenüber gestellt sehen, und 
die ihre Auseinandersetzung moralisch bewertet, 
ihnen eine Mitschuld an dem Ereignis zuweist: 
»Mein Überleben an sich spricht gegen mich.« 
(King Kong 43) Wenn sich Mädchen selbst in Ge- 
fahr bringen, nachts durch die Gegend streifen oder 
Autostopp machen, dann handelt es sich gar nicht 
um eine Vergewaltigung: »Nur weil wir Miniröcke 
anhaben, die eine von uns grüne und die andere 
orangefarbene Haare hat, treiben wir es nonstop 
wie die Karnickel« und die Vergewaltigung, die sich 


da gerade abspielt, ist also nicht wirklich eine. 
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So wie alle anderen Vergewaltigungen auch nie- 
mals wirklich welche sind, schätze ich mal. Ich 
tippe, dass sich seither keiner der drei Typen jemals 
selbst für einen Vergewaltiger gehalten hat. Was sie 
da mit uns veranstaltet haben, war doch etwas 
ganz anderes. Zu dritt mit einem Gewehr gegen 
zwei Mädchen, die sie zum Auftakt bis aufs Blut 
durchgeprügelt haben: Nein, natürlich ist das keine 
Vergewaltigung! Der Beweis: Wenn uns echt daran 
gelegen gewesen wäre, unserem Schicksal zu ent- 
kommen, dann wären wir viel lieber auf der Stelle 
tot umgefallen oder hätten sie im Handumdrehen 
umgebracht.« (King Kong 37) 

Despentes fordert deshalb zum einen das Recht, 
die Vergewaltigung als solche benennen zu dürfen, 
das Wort eben nicht zu umgehen, zum andern die 
Möglichkeit, danach wieder aufzustehen und wei- 
terzumachen wie bisher. Unter Rückgriff auf die 
umstrittene italienische Feministin Camille Paglia 
beansprucht sie für die Opfer die Möglichkeit, 
»einen Strich unter so etwas zu ziehen«, die Frei- 
heit, weiterzuleben wie zuvor: »[Paglias] Vorschlag 
lautete, die Vergewaltigung als ein Risiko zu be- 
trachten, das per Definition zum Leben einer Frau 
dazugehört. Ein gewagter Ansatz, endlich der Ver- 
such, die Dinge etwas lockerer zu sehen. Ja, wir ha- 
ben uns draußen aufgehalten, in einem Raum, der 
nicht für uns gedacht ist. [...] Ja, wir liefen allein 
und ohne Kerl in Miniröcken herum, und das mitten 
in der Nacht [...]. Paglia machte es uns möglich, uns 
als echte Kriegerinnen zu fühlen, nicht persönlich 
für das verantwortlich, was wir selbst provoziert 
hatten, sondern einfach nur gewöhnliche Opfer 
dessen, was einem nun einmal blüht, wenn man 
eine Frau ist und sich draußen herumtreiben will.« 
(King Kong 47) Eben diese Philosophie artikuliert 
auch Manu in Baise-moi, nachdem sie und eine 
Freundin am Ufer der Seine brutal vergewaltigt 
werden: »Das ist wie mit einem Auto, das du in der 
Innenstadt parkst. Du lässt keine wertvollen Sachen 
drin, weil du nicht verhindern kannst, dass es auf- 
gebrochen wird. Und bei meiner Muschi kann ich 
auch nicht verhindern, dass die Penner reinkom- 
men, und deshalb bewahr ich da keine Wertgegen- 
stände drin auf ...« (Wölfe fangen 5ı) 

Despentes will Vergewaltigung keinesfalls ent- 
schuldigen, akzeptieren, bagatellisieren oder be- 
schönigen. Es geht ihr vielmehr darum, jede mora- 
lische Bewertung der Betroffenen abzulehnen, und 
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jede individuelle Form der Auseinandersetzung 
mit einer solchen gewaltsamen Erfahrung zu legiti- 
mieren. Denn eine Verurteilung von außen bedient 
für sie eine bestimmte bürgerliche Ideologie oder 
Ordnung. 

Despentes’ Versuch, von einer Pathologisierung von 
Vergewaltigungsopfern wegzukommen, enthält 
natürlich einige Widersprüche. Denn nicht nur in 
der Darstellung ihrer persönlichen Erfahrungen 
wird deutlich, dass der Vorsatz, »die Dinge etwas 
lockerer zu sehen«, nicht so einfach zu realisieren 
ist, sondern Verdrängung erfordert. Vor allem Des- 
pentes literarische Arbeiten verhalten sich zu ihren 
Thesen zum Teil widersprüchlich, denn auch in 
Baise-moi wird so etwas wie ein Trauma sichtbar: 
Die Protagonistinnen haben oftmals Schwierig- 
keiten zu benennen, was sie erlebt haben, reagieren 
manchmal verspätet auf Ereignisse oder mit »un- 
passenden« Emotionen, zeigen Indifferenz, Apathie 
und Euphorie zum scheinbar falschen Zeitpunkt. 
Besonders die Reaktion auf die ihnen angetane 
Gewalt macht den Skandalcharakter des Romans 
wie des Films aus. Nadine und Manu rächen sich 
auf eine aggressive und vermeintlich willkürliche 
Weise, was erneut Opfer fordert. Nadines initialer 
Totschlag ihrer Mitbewohnerin Severine lässt sich 
aber über das King Kong Manifest nachträglich 
symbolisch als feministische Handlung deuten. 
Als erstes, so zitiert Despentes Virginia Woolf, muss 
eine Schriftstellerin den »angel in the house« 
töten, das Bild der unterwürfigen Frau, und genau 
das tut Nadine, wenn sie zuallererst die Waffe 
gegen Severine richtet, eine junge Frau, deren ober- 
stes Ziel in der glücklichen Vereinigung mit einem 
stattlichen Mann besteht. Die aggressive (und da- 
mit »männliche«) Reaktionsweise ist für Despentes 
ein ebenso zentrales Anrecht wie das der Darstel- 
lung überhaupt — denn Frauen ist noch immer, so 
konstatiert sie, das Recht auf die Repräsentation 
weiblicher Sexualität verwehrt. So zumindest deu- 
tet sie die erlebten Anfeindungen, die ihr und ihren 
Kolleginnen nach Fertigstellung von Buch und Film 
entgegen geschlagen sind, in Form von Kritikern, 
die daran Anstoß nehmen, »dass ich als Frau es 
wage, in meinem Buch Frauen in der Form auftre- 
ten zu lassen.« (King Kong 136) 

Das eingeforderte Recht auf Darstellung, das im 
Zentrum von King Kong Theorie steht, zeigt be- 
sonders eindringlich, dass Despentes’ Postulat der 


 — 


legitimen Verarbeitung einer Vergewaltigung alles 
andere als ein Aufruf dazu ist, das Erlebte zu ver- 
gessen. Ganz im Gegenteil beschreibt die Autorin, 
dass diese Erfahrung für sie persönlich niemals ab- 
geschlossen ist, sondern ständiger Ausgangspunkt 
ihrer künstlerischen Produktivität: »Für mich weist 
die Vergewaltigung, vor allem diese, eine Besonder- 
heit auf: Sie macht besessen. Ich werde immer wie- 
der an sie erinnert. Das geht nun schon zwanzig 
Jahre so, und immer wenn ich glaube, jetzt kann 
ich endlich damit abschließen, komme ich wieder 
darauf zu sprechen. Weil mir noch etwas anderes 
einfällt, was dazu zu sagen wäre, auch wenn es 
einen Widerspruch bildet. [...] Mit der Vergewal- 
tigung nimmt alles seinen Anfang. Sie hat mich zu 
der Art von Schriftstellerin gemacht, die ich nun 
eben bin « (60 f.) 

Die Vergewaltigung als Ausgangspunkt der künst- 
lerischen Produktion — auch in diesem Gedanken 
liegt die Gefahr einer Funktionalisierung oder sogar 
Asthetisierung des Ereignisses. Ein Blick auf die 
Texte der Autorin macht allerdings sehr deutlich, 
dass es darum nicht gehen kann, dass der Roman 
anders verfährt. Die auf theoretischer Ebene sicht- 
baren Widersprüche werden Teil des ästhetischen 
Programms, vorhandene Bilder von Weiblichkeit, 
Männlichkeit, Sexualität und Aggressivität werden 
verhandelt, verkehrt, verschoben, immer wieder 
gibt es Verweise auf ihren Inszenierungscharakter, 
ihre Medialität und das ständige Bemühen um die 
‚richtigen Dialoge«: So etwa Manus Raisonnement 
nach einem gelungenen Raubüberfall: »Scheiße, 
gerade wenn's drauf ankommt, müssen doch auch 
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ı Im Hinblick die Verstrickung von 
Sexualität und Religiösität, Vorstellungen 
von Extase, Schuld und Bestrafung, ist 
auch der vorangehende Teil der Passage 
interessant, insofern Despentes den 
religiösen Bildbereich als determinierend 
für ihre sexuellen Phantasien erkennt: 
»Diese Fantasie trage ich bereits seit 
frühester Kindheit mit mir herum. Ich 
würde sagen, sie ist ein Überbleibsel 
von dem kleinen bisschen religiöser 
Erziehung, das ich genossen habe, wenn 


die Dialoge stimmen. Weißt du, an Inhalt ohne 
Form, daran glaub ich einfach nicht.« (Wölfe fangen 
111) Die Verstörung, die die Ereignisse bei den Figu- 
ren auslösen, wird auch auf diese Weise, über die 
Darstellung, an den Leser oder Zuschauer weiter- 
gegeben. 


Über die Frage, ob und auf welche Weise Frauen ihr 
weibliches Begehren artikulieren können, ist Des- 
pentes mit ihren Werken längst hinaus. Ähnlich wie 
Elfriede Jelinek, und doch mit völlig anderen ästhe- 
tischen Mitteln, setzt sie bestehenden Bildern und 
Rollenverhältnissen eine Art von Realismus entge- 
gen, die jede künstlerische Konvention, jede ästhe- 
tische Beschönigung über den Haufen wirft. In King 
Kong Theorie erfahren wir nicht nur, wie sie dahin 
gekommen ist, eine solche Art von Kunst zu ma- 
chen. Das Manifest legt vor allem den politischen 
Anspruch der Autorin offen, die versucht, vom tra- 
ditionellen weißen Mittelklasse-Dame-Feminismus 
wegzukommen, um auch die klassen- und kultur- 
spezifischen Faktoren der Ausgrenzung Zu berück- 
sichtigen, ebenso wie sie nicht nur die gesellschaft- 
liche Rolle der Frau, sondern auch die des Mannes 
ins Wanken bringen will. Schließlich wird deutlich, 
dass ihre Ansätze sich aus popkulturellen Versatz- 
stücken speisen, sie auf King Kong als einzig hybri- 
des Wesen rekurriert wie auf den Punk als eines 
der wenigen — zumindest als solches angelegten — 
geschlechtsneutralen Musikgenres. Ihre Zitate rei- 
chen deshalb von Baudelaire über die Suicidal Ten- 
dencies bis hin zu Angela Davis. Das zumindest ist 
in ihren Texten ziemlich hybrid. (0) 


waren für mich wie Schlüsselreize für 
das Erleben erotischer Empfindungen.« 
(ebd.) . 

2 Das in der deutschen Übersetzung 
verwendete Wort »angeboren« ist natür- 
lich denkbar schlecht gewählt und zielt 
im Grunde auf das Gegenteil dessen ab, 
was in Despentes’ Argumentation aus- 
gesagt wird. Im Original schreibt Despen- 
tes von einer »predisposition«, ein Begriff, 
der zwar auch eine Prägung benennt, 
aber nicht unbedingt eine biologische. 


auch nur auf Umwegen - über Bücher, 
Fernsehen, Mitschüler oder Nachbarn. 
Heilige, gefesselt und bei lebendigem 
Leibe verbrannt, Märtyrerinnen also, 
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Am Anfang steht der Kuss. Zumindest bei uns 
im Westen. Unsere Art zu küssen war den Bewoh- 
nern Afrikas, Amerikas, Ozeaniens und Australiens 
ursprünglich unbekannt oder man kannte andere 
Formen wie den Nasenkuss. In China und Japan be- 
gegnete man dem europäischen Kuss mit Unver- 
ständnis und Abscheu, begriff ihn als eine mildere 
Form von Kannibalismus. Mancherorts galt der 
Kuss als größere Intimität als der Koitus. Und 
selbst in den USA, dem Land der spektakulärsten 
Filmküsse, hadert eine überlebte viktorianische 
Prüderie noch immer mit dem Küssen: In Maryland 
darf man es nicht länger als eine Sekunde, in Rhode 
Island sind nur drei Minuten erlaubt, in Iowa im- 
merhin fünf. In Wisconsin ist der Zungenkuss 
überhaupt per Gesetz verboten. Der Kuss ist eine 
archaische Form, um Nähe und Distanz auszu- 
drücken, Geschmack und Geruch des anderen auf- 
zunehmen, und gleichzeitig hochgradig kulturell 
geprägt. Man wird als Säuger geboren, aber man 
lernt zu küssen. Alain Montandon, französischer Li- 
teraturwissenschaftler, der schon diverse Werke zur 
Geschichte der Höflichkeit, der Umgangsformen 
und der Lebenskunst publizierte, hat mit Der Kuß 
eine kleine, lesenswerte Schrift zur Bedeutung und 
(literarischen) Vielfalt dieser Gebärde vorgelegt. 
»Was ist schon ein Kuß?« sinnierte Giacomo Ca- 
sanova: »Ist es nicht der glühende Wunsch, einen 
Teil des Wesens, das man liebt, einzuatmen?« Da 
der Atem in der Mythologie als Sitz der Seele gilt, 
kommt sein Austausch beim Küssen einem Seelen- 
tausch gleich, während der Speichel die Körper- 
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säfte symbolisiert. Im Kuss vereinigen sich also 
Seele und Körper, Psyche und Eros gleichermaßen. 
»Was gibt es Intimeres als einen Kuss? Er gibt dem 
Menschen die Möglichkeit, sich völlig preis- und 
anheim zu geben«, wird aus einem Kuss-Lexikon 
zitiert. Wesentlich prosaischer sieht der Volksmund 
den Kuss als Anfrage im Oberstübchen, ob im Sou- 
terain noch was frei wäre. Insofern funktioniert ein 
erregender Kuss nicht anders als erotische und por- 
nographische Schrift- und Bildwerke: sie machen 
Lust auf mehr ... 


Pornologie 


Der ausgesprochene Wille zur Lust ist ein vor-, 
nach- und überhaupt unchristliches Phänomen. 
Die Lust als satanische Verführung, die Wollust gar 
als Todsünde zu begreifen, konnte erst im Zuge der 
Aufklärung überwunden werden, durch die radikale 
Säkularisierung gesellschaftlicher Strukturen in der 
französischen Revolution. Der Trennung von Kirche 
und Staat in der Gesellschaft entsprach die Ent- 
flechtung von Religion und Sexualität im Indi- 
viduum. Insofern ist es kein Zufall, dass die Porno- 
graphie zeitgleich mit dem modernen Subjekt am 
Ende des 18. Jahrhunderts auf den Plan getreten ist. 
Das legt nahe, dass diese nicht nur eine unan- 
genehme Nebenwirkung der modernen Warenge- 
sellschaft ist und schon von daher in ihrer Konzen- 
tration auf den Sexus als »menschenunwürdig« 
einzustufen, wie v.a. die feministische PorNo-Be- 
wegung suggerierte. Sondern dass Pornographie 


sich im Gegenteil positiv zur Menschenwürde ver- 
halten kann, in dem Sinn, dass sie dem Jahrhun- 
derte lang verteufelten Sexualtrieb einen eigenen 
Raum zugesteht. »Inwiefern das Subjekt der Mo- 
derne eine zutiefst existentielle (das heißt die 
Grundstruktur des Subjekts betreffende) Verbin- 
dung zur Pornographie unterhält«, diese Frage be- 
handelt die Philosophin Svenja Flaßpöhler in ihrer 
anspruchsvollen und aufschlussreichen Studie Der 
Wille zur Lust - Pornographie und das moderne Sub- 
jekt. Nachdem die Aufklärung das göttlich ver- 
bürgte Sein beendete, muss der Mensch sich durch 
sich selbst begründen und vollenden. Aber wie? 
Durch den Geist, sagt Hegel in seiner Phänomeno- 
logie des Geistes. Durch den Körper, sagt Marquis 
de Sade in Justine und Juliette. Transzendentalsub- 
jekt versus Triebsubjekt. Flaßpöhler arbeitet die 
Parallelen und Unterschiede heraus und zeigt, dass 
in beiden Modellen der Tod bzw. die Todesangst 
eine zentrale Funktion innehat. Ihre Methode 
basiert — neben Nietzsche, Bataille, Freud, Lacan — 
vor allem auf der Erkenntnistheorie von Michel 
Foucault, wenn auch in kritischer Weise. Während 
Foucault und seine Nachfolger das »Ausleuchten« 
der Sexualität in der Pornographie letztlich dem 
»Willen zum Wissen« zuschlagen und den grund- 
legenden Unterschied zwischen beiden ignorieren, 
hakt Flafßßpöhler genau an diesem Punkt ein: Der 
Wille zum Wissen, wie er sich u.a. in der Sexualwis- 
senschaft äußert, will primär wissen, seine Pro- 
duktion von Lust ist ein ungewollter Nebeneffekt, 
der tunlichst vermieden, korrigiert und unterdrückt 
werden sollte. Pornographie hingegen will primär 
erregen, wobei das Wissen ihr nicht im Weg steht, 
sondern gewissermaßen Voraussetzung zur Erhö- 
hung der Lust ist. Dieser Unterschied ist überdeut- 
lich in der Darstellungsebene und ihrer Wirkung: 
»In der Pornographie kippen die Körper im Dienste 
der Erregung notwendig ins Utopische — und genau 
aufgrund dieses Umkippens konstituiert sich die 
performative Kraft der Erregung. Genauer: Die por- 
nographische Darstellung erregt, weil sie durch 
einen unüberwindbaren Riss von der Wirklichkeit 
getrennt ist. Der Wille zum Wissen dagegen 
schreibt sich in die Körper ein - denn seine Primär- 
intention ist es, über das Wissen funktionsfähige 
Gesellschaftskörper zu konstruieren. Während also 
der Wille zum Wissen das regulative Ideal der kör- 
perlichen Norm an den gottlosen Himmel hängt, 


propagiert die Pornographie die Utopie der Lust- 
maschine.« Doch von der Welt de Sades zum heu- 
tigen Pornofilm ist ein langer Weg, auf dem das 
Medium Schrift, das noch immer der Vorstellungs- 
kraft bedarf, um individuelle Bilder im Kopf entste- 
hen zu lassen, vom laufenden Bild abgelöst wurde, 
das für Phantasie keinen Raum mehr lässt. Wäh- 
rend de Sade noch stets bemüht ist, die Grenzen 
des Vorstellbaren zu überschreiten, verhält sich der 
Pornofilm genau umgekehrt: Unermüdlich arbeitet 
er an der Ausdehnung des Sichtbaren, an der Ver- 
wandlung des Nicht-Darstellbaren in Darstellbares 
und daran, die bewussten und unbewussten Ängste 
aufzulösen und durch sexuelle Erregung zu erset- 
zen: Es gibt kein Geheimnis. 

»Relax. It's just sex«. Dieses entspannende Gefühl 
von Sicherheit und Selbstgewissheit würde Ayn 
Carrillo-Gailey, Autorin von Pornology, auch gern 
erringen. Für eine amerikanische, genauer, mexika- 
nisch-chinesische, unverheiratete Mittelstandsfrau 
aus L.A., die die ironisch abgefederte Variante des 
»braven Mädchens« repräsentiert, nicht ganz ein- 
fach. Eigentlich möchte sie in erster Linie verste- 
hen, warum Männer (und, wie sich herausstellt, 
auch Frauen) so sehr auf Pornographie in jeder 
Form stehen. Als ihr Freund sie aufgrund ihrer mo- 
ralische Entrüstung achselzuckend als pornophob 
abstempelt, nimmt sie das als Herausforderung, 
sich Hals über Kopf in die Welt pornographischer 
Literatur, Film, Magazine hineinzuwerfen, Orte wie 
Pornoläden, Strip-Clubs, einschlägige Kinos, Bor- 
delle sowie ein Blowjob-Seminar aufzusuchen, mit 
ihren Freundinnen bei einer Art Tupper-Party Sex- 
Spielzeuge jeglicher Art auszuprobieren, und bei 
all dem noch Sexualwissenschaft zu betreiben — 
schließlich hat sie ein Harvard-Studium absolviert 
und versteht sich als Intellektuelle. Dass sie beim 
gewissenhaften Abhaken ihrer »Porno-to-do-Liste« 
als Greenhorn von einem Fettnäpfchen ins andere 
tappt, Penisringe als Armreifen über die Hand 
streift, einer Striptease-Tänzerin Wechselgeld aus 
dem String-Tanga zieht und in den unmöglichsten 
Situationen ihr neu erworbenes Vibrator-Höschen 
trägt, sind natürliche Folgen ihres naiven Forscher- 
drangs. Zugegeben, Pornology ist nach Flafpöhlers 
Philosophie-Extrakt eine manchmal allzu leichte 
Kost, jedoch sehr belustigend und voller Selbstiro- 
nie. Mag sein, dass manche Pointen platt sind oder 
gelegentlich konstruiert, und der Spaßfaktor nicht 
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zuletzt aus der kulturellen Kluft zwischen USA und 
Europa resultiert, trotzdem ist es eine amüsante, 
biographische und durchaus informative Reportage 
darüber, was viele Frauen schon immer über Sex 
und Pornographie wissen wollten. 


In dem Maß, in dem Frauen ein größeres Interesse 
für Pornographie entwickeln, wird sich auch der ge- 
samtgesellschaftliche Blick auf die Prostitution ver- 
ändern. Noch immer funktioniert die Polarisierung 
der Frau in Heilige (Ehefrau und Mutter) und Hure. 
Noch immer regiert das konservativ-christlich ge- 
prägte Leitbild, wonach die Sexualität der Frauen 
in die Ehe gehört, zumindest in eine mehr oder 
minder feste Partnerschaft. Andernfalls rutscht 
sie schnell in die Kategorie »Schlampe« oder gar 
»Hure«. Nach wie vor ist Ehe eine Form gegensei- 
tiger »Leibeigenschaft«, weniger als Beziehung de- 
finiert denn als Besitztum. Die Prostituierte steht 
nicht außerhalb dieses Frauenbildes, sie ist dessen 
Kehrseite. Die Be- und Verurteilung von Prostituier- 
ten schwankt entsprechend zwischen a) Opfer 
männlicher Sexualgier, auch Opfer ihrer Verhält- 
nisse, Herkunft, Sozialisation, und b) Täterinnen, 
die die Männer anlocken und ausbeuten. Man wirft 
ihnen einerseits vor, das »Wertvollste« zu ver- 
geben, was die Frau habe (was ist eigentlich mit 
ihrem Kopf?), und andererseits dafür auch noch 
einen Preis zu verlangen. Einerseits betrachtet man 
es als ungeheuerlich schwerwiegenden Akt, seinen 
Körper für sexuelle Dienstleistungen zu »verkau- 
fen«, andererseits sagt man ihnen nach, sich das 
Leben einfach zu machen und leichtes Geld zu 
verdienen. Wenn auch vor knapp fünf Jahren die 
Prostitution per Gesetz offiziell anerkannt wurde 
und Sexarbeiterinnen seither das Recht haben, von 
ihren Freiern Lohn einzuklagen und eine Kranken- 
versicherung abzuschließen, bleibt diese Tätigkeit 
eine eigenartige Grauzone zwischen privat und ge- 
werblich, letztlich undurchsichtig und vom Faust- 
recht regiert. Gesellschaftliche Ausgrenzung und 
gesetzliche Vernachlässigung fördern mafiotische 
Strukturen und illegale Praktiken wie Menschen- 
handel und Zwangsprostitution. In seinem lesens- 
werten Gesprächsband Wa(h)re Lust versammelt 
Marcel Feige über 30 Menschen, die mit Sex ihren 
Lebensunterhalt bestreiten (oder ausgeben), ehe- 
malige und aktive Prostituierte, Stricher, Stripperin- 
nen, Dominas und Sklaven, eine Gangbang-Ver- 
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anstalterin, eine Hurenrechtlerin und ein Street- 
worker, Bordell- und Clubbetreiberinnen, Zuhälter 
und Freier, aber auch Zwangsprostituierte und 
zwei Menschenhandelsopfer. Sie schildern offen 
ihre Lebenshintergründe, Motive und Erfahrungen 
und geben einen facettenreichen Einblick ins Rot- 
lichtmilieu. Besonders erwähnenswert, dass auch 
Dienstleisterinnen aus der Peripherie zu Wort kom- 
men wie die Sexualbegleiterin oder »Berührerin« 
Nina, die ausschließlich Menschen mit geistiger 
Behinderung streichelt, massiert und befriedigt. 
Gerade an solchen Berufsbildern wird offensicht- 
lich, welche sexuelle Bedürftigkeit an allen Ecken 
und Enden existiert und wie erschütternd wenig 
die herkömmliche medizinische und therapeuti- 
sche Betreuung sich diesen Belangen widmet. 

Eine privilegierte und insofern auch besonders pro- 
vozierende Sparte der Prostitution sind die soge- 
nannten »Hobbyhuren«. Sie sind weder »Opfer« 
noch »arm«, sie machen es aus freier Entscheidung 
und aus Lust. Felix /Ihlefeldt hat 19 Hobbyhuren 
über die Erotikseiten im Internet ausfindig ge- 
macht und ihre freimütigen Erzählungen zu einem 
Buch zusammengefasst: Abenteuer Hure — Prostitu- 
tion als heimliches Hobby. Bei aller Unterschiedlich- 
keit der beruflichen und sozialen Hintergründe, von 
der Installateurin bis zur Produktmanagerin, haben 
die interviewten Frauen eines gemeinsam: Ihre 
Tätigkeit hat in erster Linie mit der eigenen sexu- 
ellen Neugierde, ihrer Experimentierfreude und 
ihren Neigungen zu tun, erst an zweiter Stelle ran- 
giert die lukrative Nebeneinnahme. Sie arbeiten 
selbstbestimmt, erniedrigende Abhängigkeiten von 
Zuhältern oder Bordellchefs entfallen. Für sie ist es 
im Wesentlichen ein freiwilliges Rollenspiel auf 
Zeit. Damit verweisen sie auf eine Sexualutopie, die 
ohne Zwang und erniedrigende Umstände Sexua- 
lität als selbstverständliches Bedürfnis anerkennt. 


»Schmutzige Wörter« 


»Für mich gibt es nur eine Unmoral: Die Trägheit 
des Herzens«, schrieb Henry Miller. Lenore Kandel 
hätte das sicher unterschrieben. 1932 als Kind einer 
osteuropäischen Familie in New York geboren, 
wuchs sie in einer Familie auf, deren Leben von 
Literatur, Film und Musik geprägt war. Ihr Vater ver- 
fasste Romane und Drehbücher für Krimis und 
B-Horrorfilme wie / Was a Teenage Werewolf, was 
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die Familie nach Kalifornien umziehen ließ. Ihre 
Mutter war Dramatikerin und Musikerin, ihr älterer 
Bruder Fernsehautor. Schon als Kind spielte sie in 
einigen Filmen mit, 21-jährig wirkte sie in einem 
Softporno von und mit Lenny Bruce mit, später zu- 
sammen mit den Rolling Stones an einem Kurzfilm 
von Kenneth Anger (Invocation of my demon brot- 
her). Mit ı2 hatte sie begonnen zu schreiben und 
sich intensiv mit Zen-Buddhismus zu befassen, in 
den späten Fünfzigern lernte sie die Beatniks ken- 
nen. Mittlerweile wurden ihre Gedichte in zahl- 
reichen Zeitschriften und Anthologien gedruckt, 
1966 erschien The Love Book, eine dünne Broschüre 
mit erotisch-pornographischen Gedichten, die das 
längste US-Zensurverfahren der 1960er-Jahre aus- 
löste. The Love Book wurde 1967 vom höchsten ka- 
lifornischen Gerichtshof offiziell für obszön erklärt 
und verboten. Als das Verbot 1973 wieder aufgeho- 
ben wurde, dauerte es 30 Jahre, bis The Love Book 
wieder gedruckt wurde. Der Skandal stellte alle 
anderen Publikationen und Aktivitäten Lenore Kan- 
dels in den Schatten, wie den nachfolgenden Ge- 
dichtband The Word Alchemy von 1967. Der kleine 
Verlag Stadtlichter Presse hat in den letzten Jahren 
tapfer nachgeholt, was die großen Verlage ver- 
säumten, und mehrere der frühen Gedicht-Hefte 
von Lenore Kandel in Englisch mit deutscher Über- 
setzung vorgelegt: Fin exquisiter Nabel, Bärte und 
braune Beutel, Ein flüchtiger Drache, und schließ- 
lich, als Nr. 12 seiner Reihe »Heartbeat«, neben 
Ferlinghetti, Welch, Kerouac u.a., Das Liebesbuch / 
Wortalchemie. Die Auflagen der Hefte sind so klein 
wie das Echo der Leser, die Lenore Kandel hierzu- 
lande kaum bis gar nicht kennen. Dabei wurden 
ihre Gedichte zu Recht verglichen mit Ginsbergs 
How/, vor allem in Wortalchemie: »Zuerst schlach- 
teten sie die Engel ab / banden ihre dünnen weißen 
Beine mit Drahtkabeln / und / öffneten ihre Sei- 
denkehlen mit eisigen Messern / Sie starben flügel- 
schlagend wie Hühner / und ihr unsterbliches Blut 
tränkte die brennende Erde.« Es sind sanfte und 
heftige, politische und private, pornographische 
und spirituelle Gedichte, eine kräftige und unge- 
wöhnliche Mischung mit starken, verstörenden Bil- 
dern und auch in der deutschen Übersetzung noch 
meisterhaft und berührend. 

Ein literarisches Spiel mit der Erwartungshaltung 
des Lesers treibt Juliane Hielscher mit Verheißung - 
Sessils geheime Geschichte. Das Buch, dessen Ein- 


band mit Aktzeichnung — welch koketter Streich — 
sich rot verfärbt, wenn man ihn festhält, verheißt 
eine erotische Erzählung, die jedoch das gesamte 
Buch über durch immer neue Erklärungen an den 
Leser unterbrochen wird, die auf einer Metaebene 
die möglichen Leser-Reaktionen kommentieren 
sowie exakte Leseanleitungen geben, die der Leser 
wiederum als retardierend und nervtötend empfin- 
det, zumal die Erzählung selbst nicht so umwer- 
fend ist, dass sie die Unterbrechung entschuldigt, 
abgesehen davon, dass auf dem Höhepunkt der 
mühsam herbeikonstruierten sexuellen Begegnung 
die Heldin auch noch ohnmächtig wird und sich 
an nichts mehr erinnern kann. Verheißen wird 
also viel, erfüllt wenig in diesem Eintagsbuch, das 
sich durch seine gekünstelten Finten ins Gegenteil 
einer erotischen Erzählung verkehrt. Oder soll 
das alles ein Akt durchdringender Ironie sein? Viel- 
leicht gehört Juliane Hielscher ja zu jener Gruppe 
von Schriftstellern, die sich gerade als Sex-Gegner 
outeten, um ihren Aversionen literarisch-freien 
Lauf zu lassen. Sex ist eigentlich nicht so mein Ding, 
heißt die Anthologie von Friederike Moldenhauer 
und Tina Uebel, in sich eine ganze Reihe von Au- 
toren, von Sibylle Berg bis John von Düffel, ernst, 
satirisch oder grotesk darüber auslassen, warum 
Sex unnötig, langweilig, ekelhaft, gar traumatisie- 
rend sei. Nun ist klar, dass in einer modernen 
Single-Gesellschaft ein nicht allzu kleiner Prozent- 
satz unregelmäßig, selten oder nie seine Energie 
mit anderen Menschen tauscht, und wenn man in 
dieser Lage nur halbwegs Selbstbewusstsein und 
Würde bewahren will, muss man wohl eine mehr 
oder minder humorvolle Anti-Haltung entwickeln, 
andernfalls man sich als Paria einer sexbesessenen 
Gesellschaft fühlt. Erstaunlich ist jedoch, dass die 
Erzählungen selbst noch in der Ablehnung, Parodie 
und Verächtlichmachung quasi als erotische Litera- 
tur funktionieren. 


(Halb-)Nackte Bilder 


Eros in der Kunst der Moderne, wie ein Ausstellungs- 
katalog des BA-CA-Kunstforums Wien zusammen 
mit der Fondation Beyeler heißt, bedeutet zu 90 % 
weiblicher Akt. Die wenigen männlichen Akte oder 
Darstellungen männlicher Geschlechtsteile sind 
von homosexuellen Künstlern wie Robert Mapple- 
thorpe und David Hockney oder von Künstlerinnen 
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wie Louise Bourgeois. Eine Ausnahme in diesem 
Katalog sind die japanischen Farbholzschnitte, die 
jedoch aus dem 18. und frühen ı9. Jahrhundert 
stammen, also vor der europäischen Moderne. Sie 
zeigen keinen Akt im Sinn einer nackten Frauen- 
gestalt, dafür den eigentlichen »Akt« zwischen 
Mann und Frau mit sehr expliziten Geschlechtstei- 
len, die so ziemlich das einzig Nackte im Gewirr der 
Kimonos sind. Die vollkommen nackte Frau allein 
war offensichtlich im traditionellen Japan kein ero- 
tischer Reiz — warum nur die Hälfte des Vergnügens 
zeigen? In Europa hingegen verkörpert sie das 
Versprechen, dessen Einlösung in den höheren 
Sphären der Kunst keinen Platz hat. Kunst ist hier 
Teil des Verdrängungsprozesses, und sie veredelt 
die Ausgrenzung des offen Sexuellen, indem sie die 
Erotik als geistvolles Mittelding zwischen dem 
Geistwesen Mensch und seiner Animalität postu- 
liert. Das Erotische liege im Verbot, in der Grenz- 
überschreitung, so tönte auch Bataille, und was 
bar zutage liege, verlöre seinen Reiz. Erotische 
Kunst funktioniert also als Kupplerin zwischen 
Geist und Körper. Sie spannt ein ästhetisches Feld 
auf zwischen den beiden Polen, das besagt: es geht 
nicht nur um das Eine, um den puren Trieb, sondern 
um Begehren und Liebe, Ästhetik und Symbolik, 
um Verhüllung und Spiel. Und dann liest man in 
Katalogen zu erotischer Kunst wie obengenannten 
eine entschiedene Abgrenzung zum Obszönen, in 
der sich die ganze Geschichte der tabuisierten 
Sexualität widerspiegelt: »Allerdings: reiner Sex ist 
nicht unbedingt auch schon erotisch. Sex als sol- 
cher ist Natur, ist die alltäglich zu beobachtende 
Animalität am Menschen. Am reinen Geschlechts- 
akt, an der Kopulation, am Akt der Begattung, an 
schwitzenden und stöhnenden Leibern, die sich 
gefunden haben, um Lust zu empfinden und dabei 
vielleicht ihresgleichen zu produzieren, ist noch 
nichts oder nichts mehr von dem zu spüren, was 
das Erotische kennzeichnet.« Fragt man sich, ob 
die pornographischen Werke der Kunstgeschichte 
dann doch blof animalische Entgleisungen waren, 
ob die hinduistischen Tempel-Skulpturen, die die 
Stellungen beim Koitus illustrieren, ebenso wenig 
Kunst seien wie die gesamte »erotische Kunst« 
Asiens, siehe oben, die eben gerade nicht erotisch, 
sondern explizit pornographisch ist, und warum 
K. P. Liessmann, der hier das Vorwort schrieb, über- 
haupt glaubt, er müsse wieder mal eine willkürliche 


198 | testcard #17 


Grenze ziehen zwischen Erotik und Pornographie. 
Und die gezeigte Kunst selbst? So gut und schlecht 
wie immer, alles »abgesichert«, keine Neuentde- 
ckungen. Man vermisst mal wieder wichtige Künst- 
ler, die beim fraglichen Thema innovativ waren. 
Stellt sich sowieso die Frage, was ein Bild erotisch 
macht. Ist es die Nacktheit eines Menschen, seine 
Haltung, der Blick? Die Künstlichkeit oder die Na- 
türlichkeit der Darstellung? Ihre Schönheit oder 
eher das Unvollkommene? Die Zeit verändert den 
Blick. Was ehedem als Schönheit berührte, wirkt 
heute allzu glatt und elegant, was einst als hässlich 
und abstofßßend empörte, empfindet man jetzt als 
erotisch. Alastair, der als Zeichner, Tänzer, Sänger, 
Pianist, Dichter und vor allem als schillernder Le- 
benskünstler und Dandy nicht nur die Münchner 
Boheme im ersten Drittel des 20. Jahrhunderts be- 
geisterte, ist heute fast vergessen. Die Kunsthisto- 
rikerin Ines Janet Engelmann entdeckte ein um- 
fangreiches Konvolut seiner frühen Zeichnungen in 
Halle, erschloss es und initiierte mit ihrem Enga- 
gement eine Ausstellung in der Bayerischen Akade- 
mie der Schönen Künste sowie ein Katalogbuch 
mit über hundert farbigen Abbildungen, mehreren 
Beiträgen und dem nicht so ganz glücklichen Titel: 
Alastair - Kunst als Schicksal. Als Kind von Jugend- 
stil und Decadence erinnern seine Tuschezeich- 
nungen an Bayros und Beardsley, wobei seine 
Buchillustrationen, Kostümentwürfe und Mode- 
zeichnungen den weitaus größten Teil des zeich- 
nerischen Werks ausmachen. Faszinierend, wie er 
seine Figuren in Stoffe und Muster einkleidet und 
einbettet, kleinteiligste Strukturen, mit Lupe und 
spitzer Feder gezeichnet. Wie zwischen den Mus- 
tern ein Stück unbedeckter Haut, ein Schenkel, eine 
Brust hervorblitzen, ein organischer weißer Fleck im 
Stoffgekröse — das erinnert auch an Klimt und die 
Wiener Sezession. Seine vollkommenen, epheben- 
haften, an Eleganz kaum zu überbietenden Frauen- 
gestalten zwischen Fee, Magierin und Femme Fa- 
tale, in denen er, der pierrothafte Androgyn, sich 
widerspiegelte, in stolzer Präsentierstatur oder 
übers Papier tänzelnd: man hat sie seinerzeit als 
erotisch empfunden in ihrer Grazie, ihrer Kühle, 
ihrer überspannten Ästhetik. Heute wirken sie über- 
dekoriert, ja fast geschmäcklerisch. Ihr Eros verfängt 
nicht mehr. Sie machen nicht neugierig, sind keine 
Anregung für Neuinterpretationen. 

Anders bei Künstlern wie Egon Schiele. Erst als 
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obszön verschrien, eben nicht »erotisch«, sondern 
anstößig in ihrer Darstellung von Nacktheit, von 
Geschlechtsorganen, gelten seine Frauen-Akte 
heute als erotische Kunst schlechthin. Nach Schiele 
hieß eine Ausstellung im Atelier Augarten/Galerie 
Belvedere. Zehn zeitgenössische Künstler zeigten 
konkrete Bezüge ihres Werks zu dem von Egon 
Schiele und gaben in Interviews Auskunft: Günter 
Brus, Keith Farquhar, Marcus Geiger, Sherrie Levine, 
Marcin Maciejowski, Otto Muehl, Ugo Rondinone, 
Hubert Schmalix, Gabriel Vormstein, Christoph 
Weber. Und wenn auch nicht alles überzeugend ist 
und manches meilenweit dem Vorbild hinterher- 
hinkt, finden sich doch phänomenale Arbeiten da- 
bei, die Schieles Ansatz in die Zukunft fortentwi- 
ckelten. Die selten bis nie gezeigten Seiten aus den 
matrizenkopierten Pamphleten »Patent Urinoir« 
und »Patent Merde« von Günter Brus zeigen deut- 
lich, was Schiele damals am eigenen Leib zu spüren 
bekam, dass der individuelle Körper mit dem 
Staatskörper interferiert. Kam Schiele aufgrund ei- 
ner persönlichen Anzeige wegen minderjähriger 
Aktmodelle ins Gefängnis, so wurde Brus vom 
Staat selbst wegen Herabwürdigung österreichi- 
scher Staatssymbole durch obszöne Handlungen 
verurteilt. Selbst in der äußersten Verletzung der 
gezeichneten Körper ist noch gefühlte Schönheit 
sichtbar. Eros in der Zuchtanstalt Moderne. 

»Durch die Haut, das Blut und die Venen zu sehen«, 
erklärt Lucien Freud, sei immer das Aufregendste 
für ihn gewesen. Seine Akte sind eher ein dermato- 
logisches als ein erotisches Ereignis. Nicht der sym- 
bolische Körper, sondern die möglichst realistische, 
ungeschönte Darstellung von Nacktheit individu- 
eller Menschen seiner Umgebung fasziniert ihn am 
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meisten. 1988 erschien bei Thames & Hudson die 
erste umfassende Werkmonographie, Lucien Freud 
- Paintings, mit einem Essay von Robert Hughes, 
und was immer Zweitausendeins dazu bewogen 
haben mag, knapp 20 Jahre später eine deutsche 
Erstausgabe davon zu verlegen, weiß man nicht, 
vielleicht genau diese schändlich vergangenen 
20 Jahre ohne und die große Retrospektive in der 
Londoner Tate Gallery vor vier Jahren. Lucien Freud 
- Gemälde zeigt Arbeiten des bedeutendsten 
lebenden Maler Englands von den 194oern bis Ende 
der ı980er-Jahre. Die Aktmodelle, Männer wie 
Frauen, liegen meist auf der Couch oder einem 
schlichten Eisenbett, aber anders als bei Großvater 
Sigmund Freud ziehen sie nicht ihre Seele aus, son- 
dern nur ihre Kleider. Untersuchte der alte Freud 
die seelischen Muster und Verwerfungen, so Stu- 
diert sein Enkel das, was sich darüber legt: die Haut, 
das Gewebe, den Körperbau. Auch die Porträts: von 
größter Präzision bei pastosem, fast grobem Pinsel- 
strich. Helles, fast kaltes Licht zeigt den Körper wie 
bei einer Fleischbeschau, nicht eigentlich denunzie- 
rend, aber gnadenlos realistisch. Befänden sie sich 
nicht in natürlich hingeräkelten Posen, glaubte 
man sie auf dem Seziertisch zu sehen. Trotz dieser 
nüchternen, ja hässlichen Umgebung, trotz ihrer 
Knochigkeit oder Fülle, ihrer Falten und Wülste, ih- 
rer ungesunden Blässe und ihrer durchscheinenden 
Adern haben diese Leiber auch etwas Berührendes, 
Lebendig-Schönes im Vergleich zu dem, was uns an 
glatten Nacktheiten in der Welt des schönen 
Scheins präsentiert wird. Vielleicht gerade, weil sie 
nichts mehr verheißen und versprechen und über 
sich hinausweisen. Sie sind einfach, was sie sind, 
und das zu zeigen, ist eine ganze Menge. oO 
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1. Vorsprung zur Freiheit 
durch Technik 


Eine bürgerliche Utopie besagt, dass tech- 
nischer Fortschritt in eine Aufhebung der 
bestehenden Gesellschaftsordnung mün- 
den soll: in eine gleichsam paradiesische 
Gesellschaft, befreit von Arbeit und hin- 
gegeben an schrankenlose Freizeit und die 
Selbstverwirklichung in ihr. Stichwort: Au- 
tomatisierung, verstanden als das endgültige Out- 
sourcen der Produktionssphäre aus dem mensch- 
lichen Tätigkeitsspektrum. Die Versklavung des 
Menschen an die und in den Produktionsformen 
und -weisen der gesellschaftlichen Güter würde 
aufgehoben durch eine volltechnisierte und -auto- 
matisierte Produktionssphäre. 

Der Mensch soll also nicht ewig als Maschinenbau- 
teil in den globalen Produktionsstraßen und -ket- 
ten dahinvegetieren, wie es der bürgerliche Gesell- 
schaftstyp für den weit größten Teil der Mensch- 
heit vorsah und noch immer vorsieht. Sondern auf 
dieses Durchgangsstadium - file under: Lehrjahre 
enjahre - soll das Zeitalter einer erstmals 
vollgültigen und vollständigen »Freizeit« folgen. 
Einer Freizeit, die nicht mehr dem Regiment der 
Produktionsphasen unterworfen wäre als dazwi- 
gezogene Regenerationsbrachen (freie 
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Zeit). Im neuen Typ von Freizeit (als befreite oder 
freigesetzte Zeit) käme der Mensch historisch erst- 
mals zu sich selbst als vollgültiges Subjekt. Ein 
allgemeines Subjekt wohlgemerkt — für alle. So 
oder so ähnlich lautete die gute Idee, die angeblich 
allein von einer Welt noch verhindert würde, die 
eben knapp noch nicht bereit sei — but we are 
working on it... 

Dieser utopische Horizont hat als kulturelles En- 
dorphin unterschwellig die bürgerliche Technolo- 
giegeschichte angetrieben und nach bestem Wis- 
sen und Gewissen mitgeholfen, die hohen Opfer zu 
rechtfertigten, die in ihrem Vollzug zu erbringen 
waren — sei es von den PionierInnen selbst oder von 
den stets in ausreichender Zahl vorhandenen 
Unterprivilegierten in den Unterbauten des Tech- 
nologiezeitalters (Bergwerke, Fabriken) und seinen 
Verteilungskriegen. 


BE HET 


Diese Utopie-durch-Technologie hat sich jedoch 
längst verflüchtigt. Schließlich hat jede technolo- 
gische Neuerung nur immer wieder neue Ungleich- 
heiten und Ausbeutungsverhältnisse hervorge- 
bracht, ja ermöglicht: als jeweilige Vernutzungs- 
formen in den jeweils neuesten Arbeitsformen und 
-verhältnissen. (Vgl. hierzu aktuell die neoliberale 
Deregulierungs-Festschrift Wir nennen es Arbeit 
von Sascha Lobo und Holm Friebe). Neue Geräte 
haben die alten immer nur abgelöst, die sie um- 
gebenden und hervorbringenden Herrschaftsver- 
hältnisse aber weitgehend intakt gelassen und per- 
fektioniert; nicht einberechnet: die fort- 
schreitende Verheerung von Natur durch 
Technologie, die die utopische Pointe 
längst zur dystopischen umprogrammiert 
hat. 

Mit der Entzauberung der Befreiungs- 
theologie durch Technik sank natürlich die 
Bereitschaft, sich an ihren Entfaltungs- 
prozessen aktiv zu beteiligen bzw. in ihnen 
verbrauchen zu lassen. Nicht mal der oder 
die dümmste Liberale (vgl. hierzu aktuell 
Al Gore) kriegt es noch hin, an Technolo- 
gie als Erlöserin zu glauben. Ihr utopischer 
Beigeschmack - wie er z.B. in der Populär- 
kultur des späten 20. Jahrhunderts in Na- 
triumglutamatform hergestellt wurde - hat sich 
verflüchtigt und nichts weiter hinterlassen als ei- 
nen unangenehmen globalen Nachgeschmack. 

Als Reprise und Reenactment wurde das in den 
späten 1990ern noch einmal am »Netz« durch- 
gespielt, wo die erste szeneinterne Euphorie-Laola- 
Welle noch (als Feedback aus postmoderner Me- 
dientheorie) einen utopischen Ort ausmachen 
wollte, eine gigantische Deterritorialisierungsma- 
schine. — Etwas, von dem sich euphorisch und uto- 
pisch sprechen und an dessen Potential zur Auf- 
lösung von Machtverhältnissen sich noch einmal 
so schwungvoll wie hemdsärmelig glauben ließ. 
Keine ganze Mediensekunde später platzte diese 
»New-Utopia-Blase«, und der gegenwärtige Web- 
2.0-Diskurs (so es ihn zum Erscheinen dieser test- 
card noch gibt) ist nichts weiter als die Wiederauf- 
nahme als Farce. Die Herrschaftsverhältnisse im 
Netz blieben denen der techno-kapitalistischen 
Gesellschaft, die es hervorgebracht hat, weitge- 
hend gleich, kleinere, sich schnell verbrauchende 
Etappenerfolge und Nischenrichtfeste nicht mit- 
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gerechnet. Sie wurden gerade eben nicht aufgelöst, 
sondern zum Teil sogar zugeschärft — siehe Copy- 
right, wo dem Potential zur Zersetzung kultureller 
Besitzbegriffe durch Netzkultur mit einer Rigidität 
und Unverhältnismäßigkeit begegnet wird, die in 
der liberalen Rechtsgeschichte beispiellos dasteht 
und bestenfalls noch an die deutschen Daueraus- 
nahmezustände der Links-Terrorismus-Epoche er- 
innert. 
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Basic Tests 
Zi o 7 _. 


Lessons learned so far 


« First warm water 
« Then starch 

° Then baking soda 
Stir a lot! 
More starch can be added later 
« But only by dissolving it 
seperatly in warm water and 
then adding it while stirring 


2. Zur Produktion von technologischer 
Begehrlichkeit 


Dergestalt hat die Technologie ihren utopischen 
Anreiz verspielt — und zwar durch sein je noch stets 
eingetretenes Gegenteil. 

Diesen Verlust vermochte jedoch ein anderes Be- 
gehren zu kompensieren. Ein Begehren, das eben- 
falls seit jeher mit Technologie rückkoppelte — vor 
allem im Bereich der Medientechnologie, die ja 
eine bedeutsame Schnittstelle von technologischer 
Avantgarde und individueller Erfahrungswelt dar- 
stellt. Dieses Begehren zielt nicht auf ein poten- 
tielles Anderes zur bestehenden gesellschaftlichen 
Ordnung — etwas, das im totalitär gewordenen 
Spätkapitalismus ohnehin nicht einmal mehr 
denkbar ist. Es ist stattdessen unmittelbar mit der 
Wunschökonomie des Alltags verwoben und über 
diesen Umweg ebenso mit dem in der Alltagser- 
fahrung konditionierten und codierten Erfahrungs- 
apparat. Produziert wird in diesem Zusammenhang 
allerdings kein Anderes mehr (nicht als Vorstellung 
und schon gar nicht als Faktum), sondern es wird 
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Basic Tests 
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lediglich ein Gleiches reproduziert: ein Glei- 
ches, das stets gleich-begehrlich bleiben 
und v.a. unendlich regenerier- und jederzeit 
abrufbar sein muss. Die Rede ist von Porno- 
graphie als der ewigen Wiederkehr-Routine 
des gleichen Begehrens nach einer kurzen 
Entspannungsphase, in der man/frau sich 
einen Moment lang fühlen darf wie Google, 
Allah oder sagen wir: ein Roman von Dan 
Brown. Was natürlich nie nachhaltig oder 
endgültig sein darf (as in: »Utopie«), um so 
das spätkapitalistische Technologierad am Laufen 
zu halten. Die nicht mehr geglaubte und höchstens 
noch mechanisch ausgesagte (vgl. Web-2.0-Dis- 
kurs) Hoffnung auf Befreiung durch Technologie 
wird damit auf einer mehr individuellen Ebene re- 
aktualisiert, entsprechend der gesamtgesellschaft- 
lichen Wendung von Glück und Zukunft ins Indivi- 
duum als ihrem Austragungsort. 

Pornographie be- und ersetzt dergestalt die histori- 
sche Utopie von Herrschaftsfreiheit-durch-Technik. 
Und in genau dem Maße, in dem Technologie durch 
ihre jeweils produzierte gesellschaftliche Praxis von 
jeglicher sozialen Veränderungsperspektive (jen- 
seits der individuellen Glücks-Avatare) entleert 
wurde, konnte sie umso ungehinderter mit Porno- 
graphie gefüllt und v. a. auch immer wieder nach- 
gefüllt werden. 

Ökonomisch sinnvoll verknappt flammt also das 
alte Freiheitsversprechen noch einmal auf: als das 
Versprechen endloser Regale und Thumbnails voll 
Freizügigkeit randvoll mit der Bonsaiutopie sexu- 
eller Erregung. 

Viele technische Innovationen haben sich — so 


ee WWF 


heißt es - nur deshalb so rasch und vollständig + und weil sich drittens in der Vetternwirtschaft 


durchgesetzt, weil sie Pornographiezugang ermög- von Pornographie und Technologie jene phalli- 
lichten, eine in der Nerd- und Geek-Kultur beliebte sche Überformung von Technologie wenigs- 
These, schnell einsehbar zu machen anhand von tens indirekt erblicken lässt, die sonst doch 
Homevideo, Breitband-Internetanschlüssen oder gerne im Unklaren bleibt. 


Pay-TV. Technologiegeschichte wäre also immer 
auch Pornographiegeschichte und Pornographie- 
zugang der zumeist uneingestandene Anreiz, sich 
technologische Updates ins Haus zu holen. Und 
| statt von Arbeit zur Leisuretime zu erlösen, ha- 

ben technologische Neuerungen es wiederum ver- | 
mocht, beides sinnvoll und stimmig ineinander zu ap 
integrieren, denn dank Internetpornographie muss 
das postfordistische Subjekt ja nicht einmal mehr 
den Computer-Arbeitsplatz verlassen, um kurz von 
der zur Freizügigkeitskaskade verkleinerten Freiheit 


N . 


WERE EERERRTEREN 
Getting serious 


0.5 I water 
n 8-10 teaspoons potato starch 
zu nippen. Das gebrochene Aufhebungsversprechen een, 
| | itsi | 1 ts salt 
von Arbeit wurde somit als arbeitsintegrierte und ar tan en 
-flankierende Maßnahme in angemessener Snack- A little bit of vegetable oil 


Form relauncht. 
3. Dialektik der Aufgeilung ie N 


Mehr als nur interessant ist das insofern Getting serious 


Meat in 
\ » Intervals, so 
nn ‚ you 
| = | | —ez BEBULT-- 
- weil erstens sich in der Pornographie- | Zr 5 


Technologie-Verbindung die »Wahrheit« 
der aufgeklärten Subjekte über sich 
selbst aussagt und insbesondere über ih- 
ren Bezug zum Technologischen, der ja 
konstitutiv sein soll für die Präparation 
aufgeklärter, souveräner Subjekte, die 
Technologie so beherrschen, wie sie sich 
selbst als »Staat im Staat« beherrschen. 
Dies dekonstruiert das Selbstverständnis 


der Subjektbehauptungen, indem es zeigt, dass ee Te u Eu u Eu u u u u 
die Technologiekompetenz als modernistisch- Getting serious - Use lol ay 
postmodernistischer Kernimperativ und Hu- n | Ultra 
mankapitalanlagemöglichkeit zumindest eine P% nu Y L- Lern 
uneingestandene Rotlicht-Seite hat. u FR na: Kr 2 

« weil zweitens sich damit ein sozusagen »epo- "Et ET Bi 
chaler« Wandel von der Techno-Transzendenz | | 


(Utopie, Zukunft, Licht am Ende des gegenwär- 


tigen Existenztunnels) in die Techno-Imma- ei. 
nenz (die in sich gekehrte Selbstbezüglichkeit h: 
des Pornokonsums) vollzieht, der sich mögli- a ee 
cherweise als die Utopie einer anti-utopischen 
Abfahrtsmöglichkeit aus der patriarchalischen 


Transzendenz-Herrschaft benutzen lässt. 


, { 
“ 
5 h 


. 
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What did we achieve? 
Cum-like substance 


Substance gets thicker when cooled 


In a drink it's stable at first and 
then dissolves slowly for the nice 
cum-look 


And most of all: it's cheap and 
easy to make, even in huge amounts 


Important: Stir a lot! 


Installationsobjekt 
»Pornobowle«: 
»1 Einh. technol. Innovation« 


Annahme 1: Heterosexistische Pornographie stellt 
den weit größten Teil des verfügbaren Pornogra- 
phievorrats dar (im Projektzusammenhang verkürzt 
auf: Pornofilme). 

Annahme 2: Heterosexistische Pornographie han- 
delt von der männlichen Ejakulation, die den Höhe- 
punkt der pornographischen Erzählung bildet. Das 
veranschaulichte Ejakulat ist zugleich Authenti- 
sierung und formale Begrenzung des Gezeigten, 
dem zufolge also eine Art tranzendental-empiri- 
sche Dublette, wenn Sie so wollen. Daher muss sie 
gut sichtbar und kamerawirksam erfolgen, und 
zwar meist in mehr oder weniger Jackson-Pollo- 
ckesker Weise auf die Körperoberfläche von Frauen. 
Unter Aufbietung polemischer Verkürzungstech- 
niken ließe sich hieraus folgende zwar übersteu- 
erte, aber irgendwie auch erhellende These bauen: 
Die Sichtbarmachung von männlichem Ejakulat ist 
der uneingestandene Antrieb von Technologie — 
Sperma ist das Geld, das die Technologiespirale sich 
drehen macht. 

Zumindest wird in dieser These die implizit phalli- 
sche Technologiedarstellungsweise, die wir aus Me- 
dien, Werbung etc. gewohnt sind, mit ihrer expli- 
ziten phallischen Belanglosigkeit konfrontiert, d.h.: 
ebenso verhöhnt wie versöhnt. 

In der öffentlichen, außer-pornographischen Sicht- 
barmachung der inner-pornographischen Sichtbar- 
machung von Ejakulat (als nicht-öffentliche — die 
meiste Pornographie wird wohl nach wie vor privat 
und alleine konsumiert) will die Pornobowle als 
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Installation von monochrom gewissermaßen einen 
Schnappschuss der hierin beschlossenen Unver- 
hältnismäßigkeit anfertigen. 

Und das in der handlichen, anschaulichen und 
abendfüllenden Form einer alkoholischen Bowle, die 
angeblich die Quintessenz der Technologie enthält, 
nämlich: »1 Einh. technol. Innovation« (s. unten), 
und zwar in Gestalt von Kunst-Sperma, wie esv.a.in 
der Frühphase der pornographischen Massenfilm- 
produktion verwendet wurde, als das Filmmaterial 
noch zu kostspielig war, um sich mit Ejakulations- 
problemen vor der Kamera herumplagen zu wollen. 
Serviert wurde diese Bowle in einem der Tupper- 
ware ähnlichen Bottich der Firma »Rubbermaid« 
auf dem von monochrom im Oktober 2007 in San 
Francisco veranstalteten Kongress »Arse Electro- 
nica« (www.monochrom.at/arse-elektronika) zum 
Zusammenhang von Technologie und Pornogra- 
phie - leider unter teilweiser Verhinderung durch 
die kalifornischen Ausschankgesetze: Die eigens 
von dem monochrom-Satelliten Felix Knoke ent- 
wickelte Rezeptur (s. S. 207) musste nämlich kurz- 
erhand zum Soft Drink umgewandelt werden, da 
für den Veranstaltungsort (www.kink.com) kei- 
ne Lizenz zum Ausschenken von Alkohol vorlag. 
Schlechte Organisation und unbefriedigende Im- 
provisation, wie in der österreichischen Medien- 
kunstszene üblich. Aber egal, es ging ja schließlich 
ums transgressive Prinzip. Mittels der Rezeptur 
lässt sich die Bowle mit dem wenig überzeugenden 
Namen »Juicy Delight« beliebig zu Hause herstel- 


len und gemäß der Idee von Freiheit als Wahlfrei- 
heit nach eigenem Gusto modifizieren. 

Porträtiert wurde in diesem Installationsobjekt 
»1 Einh. technol. Innovation« und zwar als amorphe 
und flüchtige, sich bei Luftkontakt schnell zerset- 
zende Substanz ohne nennenswerte Materialeigen- 
schaften (außerhalb des Fortpflanzungskontextes) 
- in all ihrer Uninteressanz, Einsamkeit und Verlo- 
renheit. Nicht als satirische Vernebelung des spätka- 
pitalistischen Technologieparadoxons, sondern als 
die tragische und anrührende Geschichte des längst 
verlorenen kapitalistisch-technologischen Rat Race: 
Auch das survivalfitteste Spermium wird das »Ziel- 
objekt Eizelle« nicht erreichen und verpuffen, da 
diese sich in der Bowle genauso wenig befindet, wie 
auf den weiblichen Körperoberflächen der Porno- 
graphie. Ein irgendwie präzises Porträt von Techno- 
logie, wie sie der Spätkapitalismus hervorbringt. 

Die fade »Essenz« des Technologischen soll in der 
»Pornobowle« für einen Abend einmal sie selbst 
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sein dürfen: Wellness as usual — in Bottichen rum- 
fläzen und so weiter, bevor sie in von der chemical 
art her hinreichend bekannten Vergänglichkeit ver- 
schwindet. 

Wie alle Einheiten ist diese Einheit natürlich völ- 
lig abstrakt und hinreichend willkürlich gesetzt, 
und zwar wie folgt: Ermittelt wurde zunächst die 
Substanz einer durchschnittlichen Videothek im 
Großraum San Francisco, verstanden als die dort 
angebotene Ejakulatmenge. Diese ergab sich aus 
der Menge der verfügbaren Porno-DVDs (2011) 
multipliziert mit dem Cum-Shot- Durchschnitt (9) 
pro DVD, die per Sichtspulen von 32 Filmen be- 
stimmt werden konnte, wiederum multipliziert mit 
der durchschnittlichen Ejakulatmenge (4 ml) eines 
genetisch männlichen Körpers innerhalb der Alters- 
und Gesundheitsparameter für Pornographiedar- 
steller, die auf Wikipedia nachgeschlagen wurde. 
Als »ı Einh. technol. Innovation« ergab sich somit 
eine Spermamenge von 72,4 Litern. 
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Application 


” Try dır ä u 
Alcohols 


” Add little 
Inu Icecubes 
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Without alcohol: 
50 ml Yoghurt 
50 ml Sperm 
Fill with applejuice 
Its honey 
Add some lemonjuice 


Cum Shot 
Prepare shot or longdrink 
Inject warm sperm into it 
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Application 


MEN ERERTEREN 


Application 
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Sperm-Cube 
Just freeze some sperm 
Will turn into something 
thick, spongy and dry 
Tastes strange 
Feels strange 


Only tor the 
adventyrgusi 


Cocktail 
2 pt warm & thick(!) sperm 
Ipt Banana-Juıce 
Ipt Pear-Juice 
A little Buttermilk or Kefır 
Ipt Vodka or Rum 


[ee ee EEE EEE 


monochroms bewährtes Rezept zur Herstellung von »1 Einh. technol. Innovation« | 205 


5. Organless body politics 


Die 72,4 Liter leider nonalkoholischer Bowle »re- 
präsentieren« einen organlosen Körper, dessen Po- 
tential zur Bildung »organhafter Körper« (im Rah- 
men der menschlichen Fortpflanzungsnorm) nicht 
zur Entfaltung gelangt, solange das Begehrte (die 
Eizelle) fehlt. Die im Kopulationsprozess vom gene- 
tischen Mann in die genetische Frau abzusondernde 
Spermienmenge verhält sich zu sich selbst wie die 
Subjekte der Konkurrenzgesellschaft: Aus 
der Gruppe der 80 bis 600 Millionen Sper- 
mien kann im Regelfall nur eines zur Be- 
fruchtung gelangen, also Bill Gates werden. 
Und dennoch: der Mythos der (stochastisch 
ca. völlig unwahrscheinlichen) Eizelle hält 
ihren Wettlauf im Schwange. 

Das zwar aussichts- und hoffnungs-, also: 
tranzendenzlose, dafür aber entspannte 
Miteinander heterogener Spermien in der 
»Pornobowle« formuliert wiederum ein ele- 
mentares sexindustrielles Tabu, welches be- 
sagt, dass Frauen zwar Frauen berühren dür- 
fen bzw. sollen bzw. müssen, Männerkörper 
einander hingegen aber unter keinen Um- 
ständen, auch nicht unter denen von Szenen mit 
mehreren davon. Die Deterritorialisierung von Por- 
no (Ekstase, Entgrenzung, Überwindung des Sub- 
jekts als Strom frei flottierender Teile zergliederter 
Körper, Auflösung von versittlichter Herrschaft) 
findet seinen Umkehrschub in dieser Reterritoria- 
lisierung. Solche lediglich »relativen« Deterritoria- 
lisierungen charakterisieren für Gilles Deleuze und 
Felix Guattari die Deterritorialisierungs-Maschine 
»Kapitalismus«. 

Die ekstatischen und transgressiven Körperzu- 
stände, die Pornographie zeigt, haben in der zwang- 
haften Vermeidung bestimmter Berührungen ihre 
implizite Grenze. Diese werden natürlich nicht 
unterdrückt (im Sinne der Vorenthaltung), sondern 
repressiv in bestimmte Subgenre-Nischen weg- 
toleriert, wo sie aber eben gerade keine Grenz- 
überschreitung im Hinblick auf die Special-Interest- 
Erwartungen ihrer KonsumentiInnen darstellen, 
sondern ein Nischenangebot im gleichzeitigen 
Ungleichzeitigkeits-Geblubber von Angebot und 
Nachfrage. 

Damit wäre Mainstream-Pornographie die mit den 
Konventionen der heterosexistischen Gesellschaft 
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Basic Sperm: Step by Step 
Mix a lot of starch into warm water 
Add bakıng soda 

Add salt 

Heat slowly until it boils 

Stir 

Stir some more 

Boil in intervals until ıt's as thick 
as you want it to be 

Let ıt cool a little 

Stir, stir, stir excessivly 


Solid Sperm: Step by Step 
Mix even more starch ınto warm water 
Add baking soda 

Add salt 

10 Heat slowly until it boils, stop heat 
Don't stir, let it settle 

Check if there's a thicker layer 
Mix thick layer with liquid parts 
Goto 10 until bored or satisfied 
Cut with knife, use a lot of force 


Hr I Aral Ih / ) 
PTURE Tas TRaoe TR Paar Fee TR TR? Pas VB Pe VE a a 
Tipps & Tricks 


Prepare both basic and solid sperm and 
mix it in the drink 


You can't make solid sperm liquid again 


But you can make liquid sperm thick by 
adding strong starch-solution and heat 


Natron produces bubbles under heat - 
can look good! Stir to get the yellowish 
color of the first cumshot since a long 
time 


panisch und zwanghaft übereinstimmende Simula- 
tion von Transgression. Ihr eigentliches Versprechen 
lautet, nie zu weit zu gehen, weil sie als bestimmtes 
Angebot ebenso konsumiert wie vermieden werden 
kann, gemäf3 dem individuellen pornographischen 
Appetit. 

Der Ausschluss und die schnitttechnische Retusche 
bestimmter, faktisch gar nicht vermeidbarer Berüh- 
rungen ist systemstabilisierend, ähnlich den soge- 
nannten »5Swingerclubs« als Orte einer PartnerIn- 
nen alternierenden oder gruppensexuellen Ekstase 
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»in vernünftigen Grenzen«. Meistens wird dort das 
Männerinteraktionstabu rigoros überwacht und der 
Verstoß mit Rausschmiss geahndet — und manche 
davon sind sogar als ethnische Saferooms kon- 
zipiert (»Mir gefällt an meinem Club besonders gut, 
dass hier keine Ausländer rein dürfen.« — O-Ton 
Swingerclub-Stammgast in einer der um die Jahr- 
tausendwende beliebten Dokuploitations zum 
Thema). 

Am besten sichtbar wird diese Reterritorialisierung 
im Cum Shot selbst, der, um die Authentizität des 
Gezeigten als Ejakulat belegen zu können, beson- 
ders unauthentisch und gestellt, ja nachgerade ver- 
renkt, einsam und traurig, ausfallen muss. Er muss 
Ekstase und das Entgrenzungsmoment in ihr ge- 
waltsam ausbremsen, um sie warenförmig reprä- 
sentieren zu können. Das mag zwar eine repräsenta- 
tionskritische Binsenweisheit sein, legt aber gut den 


Selbstwiderspruch der pornographischen Transgres- 
sion frei, über dessen Hintertüre all die Ideologien 
einströmen können, die die Grenzverläufe gesell- 
schaftlicher Normalitätskonstruktion hervorge- 
bracht haben. 

Die »Pornobowle« wiederum möchte den kultur- 
industriell vernutzten, weil warenförmig geworde- 
nen Spermien ein wenig Wellness und Entspannung 
unter ihresgleichen anbieten, nicht mehr und nicht 
weniger. Das mag optisch nicht so viel hermachen 
wie die explodierenden Körper der Pornographie, 
kann aber als Bild der Ruhe und des Friedens zum 
Zwecke der guten alten Kontemplation ebenfalls 
und genauso folgenlos konsumiert werden. Das 
leichte Ekelgefühl beim Verköstigen ist dann viel- 
leicht doch nur ein bewährter Suspense-Effekt von 
Zwangsheterosexualität. Oder doch eine DIY-tech- 
nologische Utopie? Einfach ausprobieren. oO 


Rezept »Juicy Delight« 


Für alle Sperma-Mixgetränke gilt: 
Sperma ist die Grundsubstanz, 
die mit Alkohol und Säften zu 
einem konventionellen Cocktail 
mit Sperma-Konsistenz auf- 
gegossen wird. Wer das Sperma 
möglichst pur genießen will, ser- 
viert es als Cum Shot (s. unten). 
Dazu gießt man/frau die heiße, 
dickflüssige Mischung in sehr 
kalten Wodka, was übrigens ganz 
gut aussieht. 


Für 5 Liter pures Sperma: 

« 5 Wasser 

« 300 g Kartoffelstärke 
(Kartoffel, nicht Reis) 

» Ca. 30 g Natron (abschme- 
cken; kein Backpulver, da zu 
schwach) 

« Ca. 30 g Salz (abschmecken) 

° 250 ml Joghurt oder 
Buttermilch (für die Farbe) 

° (Nur für Cum Shot: 

1 Esslöffel Öl) 


(www2felixknoke.de) 


Zubereitung: Stärke in warmes 
Wasser einrühren und Salz je 
nach Geschmack hinzufügen. 
Aufkochen und unter ständigem 
Rühren köcheln lassen, bis die 
Masse zähflüssig wird. Natron 
und Joghurt bzw. Buttermilch 
hinzufügen, weiter erhitzen und 
rühren, bis die gewünschte Kon- 
sistenz erreicht ist. 


Für Cum Shot: Jetzt Öl einrühren 
und abkühlen lassen. 


Für Bowle: Jetzt weiter erhitzen 
und verdicken, bis das Sperma 
gerade noch flüssig ist. 


Falls zu flüssig: In getrenntem 
Gefäß etwas warmes Wasser mit 
reichlich Kartoffelstärke anrühren 
und in die heiße Mischung ein- 
rühren. 


Cremigkeit und gute Farbe wird 
durch Aufschlagen des Spermas 
mit einem stabilen Schneebesen 
erreicht. 


Als Cum Shot: Heiße Substanz 

in Perfusor-Spritze aufziehen und 

mit viel Druck in eiskalten Wodka 
applizieren. Ggf. die Spermatizität 
durch leichtes An- oder Umrühren 
erhöhen. 


Als Bowle: Warmes Sperma in 
Bowleglas füllen. Bananen-, Birnen-, 
Ananassaft, Vodka oder Rum ein- 
rühren, bis Geschmack und Konsis- 
tenz wie gewünscht. Die Bowle 
sollte körperwarm serviert werden. 


Zur Verzierung: Cum-Shot-Sub- 
stanz am Rand des Bowleglases 
anbringen. Farbe kann durch 
Zugabe von Säften verdunkelt 
und mit Joghurt oder Buttermilch 
aufgehellt werden. 


Sperma-Eiswürfel: Bowle oder 
Cum Shot einfrieren. Sie erlangen 
so eine zähe, schwammige Konsis- 
tenz, die sich auch beim Erwärmen 
nicht verändert und zwischen den 
Zähnen feucht-sandig, aber nicht 
unangenehm bröselt. 
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Tonträger 


aa Atlanta Athens 

cj Christoph Jacke 

cw Chris Wilpert 

fass Frank Apunkt Schneider 
ksa Kinky Salmer 

mb Martin Büsser 

ms Magnus Schäfer 

msch Matthias Schönebäumer 
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ALOG 

Amateur ®d 

MOHA! 

Norwegianism O®® 
ULTRALYD 

Conditions For A Piece Of Music 


MARHAUG / ASHEIM 
Grand Mutation ® 


In Norwegen wurde im Sommer 
2007 gleich eine ganze Lawine an 
großartiger experimenteller Musik 
losgetreten. Nahezu zeitgleich sind 


vier Alben auf den Markt gekommen, 


von denen schon ein Einziges ge- 
reicht hätte, für das musikalisch 
vergleichsweise dürftige Jahr zu ent- 
schädigen. So geballt erschlagen sie 
einen geradezu. Amateur von Alog 
ist darunter sicher die verstiegenste 
und irrwitzigste Veröffentlichung, 
obwohl das, was Dag-Are Haugan 
und Espen Sommer hier zusammen 
mit Freunden aufgenommen haben, 
noch am ehesten herkömmliche 
Songstrukturen aufweist. Zumindest 
ganz entfernt. Im Innencover ist zu 
sehen, wie jemand Nägel in einen 
Holzscheit hämmert, ein Mikrofon 
nimmt dies auf. Das Bild gibt einen 
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Eindruck davon, welches Verständnis 
von Instrumenten und Klangerzeu- 
gung der Platte zugrunde liegt. Den- 
noch kommen weitaus mehr kon- 
ventionelle Instrumente zum Einsatz 
als das Artwork suggeriert. Gitarre 
und Schlagwerk bilden die Basis für 
derangierten, improvisierten Noise- 
Folk, der bisweilen wie ein Tribut 

an die Godz klingt (die wohl als die 
Begründer des »genialen Dilletan- 
tismus« gelten dürfen; in radikaler 
Selbstermächtigung, ohne irgendein 
Instrument zu beherrschen, veröf- 
fentlichten sie in der zweiten Hälfte 
der 1960er drei nahezu unbegreiflich 
ausgetickte Platten auf ESP Disk, 

die absolut empfehlenswert und bis 
heute als Reissues erhältlich sind). 
Der Titel Amateur deutet bereits an, 
worum es Alog geht: Um ja nicht 
allzu virtuos zu klingen oder in bere- 
chenbare Bahnen zu geraten, wurden 
die Instrumente ständig getauscht, 
vor Ort dienten zudem alle nur 
denkbaren Klangkörper als Geräusch- 
quelle. Neben psychedelischen 
Akustik-Improvisationen haben Alog 
auch höchst kryptische Stücke wie 
The Future Of Norwegian Wood ein- 
gespielt, das trotz des Titels nichts 
mit der Beatles-Nummer gemeinsam 
hat, besteht das Stück doch fast 
ausschließlich aus Sägen und Knar- 
ren, also aus Geräuschen, die mit 
Holz erzeugt wurden. Alog sind sich 
jedoch (zum Glück) nicht zu schade, 
diese geräuschhaften musique-con- 
crete-Anleihen in etwas münden 

zu lassen, was sich fast als Pop be- 
zeichnen lässt. Diese Spannung aus 
extrem freien Passagen einerseits 
und Annäherungen an Struktur ande- 
rerseits macht Amateur so reizvoll. 


Eröffnet wird das Album mit Son 

Of King, einer vokalen Minimal-Pop- 
Nummer (so müssten die Residents 
heute klingen, wenn sie nicht seit 
20 Jahren alle vorbeifahrenden Züge 
verpasst hätten), die so gelungen 
ist, dass man sich sogar noch etwas 
mehr Hinwendung zum Pop für das 
ganze Album gewünscht hätte. 

Den Musikern von MoHa! sollte 
man dagegen mit Pop erst gar nicht 
kommen. Ihre harsche Verzahnung 
von Free Jazz, Elektronik und Post- 
Core-Noise gibt der improvisierten 
Musik einen Schneid zurück, der so 
unerträglich intensiv elektrifiziert 
ist, dass man vor Anspannung spä- 
testens nach der dritten Nummer 
unentwegt mit dem Kopf gegen 
die Wand schlagen möchte. Anders 
Hana (Gitarre, Casio, Drum Machine) 
und Morten J. Olsen (Schlagzeug, 
Supercollider3) arbeiten im bewähr- 
ten Duo-Format, von dem schon 
Lightning Bolt bewiesen haben, dass 
zwei Leute genügen, um einen akus- 
tischen Flächenbrand anzuzetteln. 
Obwohl erst 24 und 25 Jahre alt, 
spielen die beiden Musiker bereits 
seit zehn Jahren in verschiedenen 
Projekten und beherrschen so die 
Kunst der Noise-Improvisation gera- 
dezu virtuos, sind genauer gesagt 
erfahren genug, diese Virtuosität zu 
nutzen, ohne sich virtuos anzuhören. 
Ihr mit scharfen Breaks und defekt 
knackender Elektronik versehener 
Jazzcore knüpft ein wenig an die 
frühen Black Dice an und schlägt 
einen Weg ein, den Black Dice auch 
hätten nehmen können, wenn sie 
nicht (ab Beaches & Canyons) Am- 
bient für sich entdeckt hätten. Eine 
fabelhaft Platte, die staunen lässt, 


und die den Freestyle-Core, wie man 
ihn unter anderem von Load Records 
gewohnt ist, mit ungebremster 
Freunde an Klang-Kollisionen fort- 
schreibt. 

Ultralyd hatten bereits ihr 
zweites Album Chromosome Gun 
auf Load Records veröffentlicht. Nun 
melden sie sich in leicht veränderter 
Besetzung auf RuneGrammofon 
zurück. Frode Gjerstad ist durch 
Kjetil Master (The Core) am Saxofon 
ersetzt worden. Neben Bassist Kjetil 
D. Brandsdal von Noxagt spielen 
auch beide MoHa!-Musiker bei Ultra- 
lyd und zeigen hier, dass sie auch 
ein paar Gänge zurück schalten kön- 
nen. Die einst eruptive Free-Form- 
Band hat sich für ihr aktuelles Album 
gezügelt, alleine die Gitarre faucht 
noch ein wenig raubtierhaft im 
Hintergrund, der Bass hingegen 
bleibt kühl, spielt einen streng abge- 
hackten, nicht wirklich groovenden 
No-Wave-Funk, während Masters 
Saxofon in Film-Noir-Manier melan- 
cholische Tupfer setzt und nur selten 
free ausschert. Conditions For A 
Piece Of Music ist tatsächlich sehr 
konditioniert ausgefallen, hält die 
Free-Jazz-Rudimente im Zaum und 
nutzt die formelle Strenge, um an 
den entsprechenden Stellen (etwa 
auf Musica Imperativa) umso lodern- 
der auszubrechen. Leider finden sol- 
che Wave-Erben selten bis gar nicht 
den Weg in die Musikmagazine. 
Wahrscheinlich deshalb nicht, weil 
sie die radikalen Ansätze der Spät- 
siebziger nicht minder radikal weiter- 
führen anstatt sie zu glätten bzw. zu 
verrocken. 

Absatz. Genrewechsel. Anderes 
Label. Aber immer noch in Nor- 
wegen. Lasse Marhaug (Electronics) 
und Nils Henrik Asheim (Orgel) 
haben sich 2004 beim All Ears Festival 
in Norwegen kennengelernt und 
beschlossen, ihre Zusammenarbeit 
fortzusetzen. Grand Mutation wurde 
2006 an der Kirchenorgel der Kathe- 
drale von Oslo eingespielt, bevor 
diese wegen Renovierungsarbeiten 
geschlossen wurde. Marhaug saß 
während der Aufnahmen hinter 
Asheim und spielte seine strudeln- 
den Oszillatoren-Sounds direkt in 
ein Lautsprechersystem ein, so dass 
seine Klänge zusammen mit der 
Orgel gemeinsame Schwingungen 
im Raum erzeugten. Das Ergebnis ist 


organisch« klingende, höchst prä- 
sente, knisternd aufgeladene Musik, 
bei der dennoch selten alle Register 
gezogen werden. Hier wird kein 
majestätischer Pomp losgetreten, 


die Orgelpfeifen ertönen meist dünn, 


geradezu zitternd und sorgen gerade 
so für ein Höchstmaß an (An-)Span- 
nung. Der Einfluss von Olivier Mes- 
siaen ist nicht zu überhören, was 

der Musik — ganz unabhängig vom 
Instrument - eine sakrale Note ver- 
leiht, die Jon Wozencroft auch in 
seinem CD-Artwork aufgreift. Die 
Aufnahmen der Kirchenorgel und 
des Innenraums der Kathedrale, 
verschwommen im Stil von Gerhard- 
Richter-Gemälden wiedergegeben, 
spielen ebenso mit dem Erhabenen 
wie Entrückten, verweisen auf etwas, 
das in der Geschichte weit zurück 
liegt, in der Musik von Marhaug 

und Asheim allerdings verblüffend 
modernistisch widerhallt. 


[Alog. MoHa!, Ultralyd: RuneGrammofon/ 
Cargo/Marhaus & Asheim: Touch / Cargo] mb 


sERLIN SanGz 
Kr or.2 r 


Berlin Songs Vol. 2® 


Eigentlich handelt es sich bei dieser 
CD um ein Mogelpaket. Versuchte 
der erste Berlin Songs-Sampler noch 
den Brückenschlag zwischen der 
New Yorker Antifolk-Szene und dem, 
was davon in Berlin Spuren hinter- 
lassen hat, wird Vol. 2 zum Großteil 
von amerikanischen Künstlern be- 
Stritten und müsste eigentlich »New 
York Songs« heißen. Jan Nikolaus 
Müller und Sebastian Hoffmann, die 
sich an der Berliner Front rührend 
darum kümmern, dass Berlin vorerst 
die deutsche Antifolk-Hauptstadt 
Nummer Eins bleibt (dicht gefolgt 
von Darmstadt — in diesem Zu- 
sammenhang einmal einen riesigen 
Dank an die Betreiber der Oetinger 


Villa!), wissen das allerdings — des- 
halb ist auf dem CD-Cover nicht 
Berlin, sondern die Skyline von New 
York abgebildet. Neben ein paar 
deutschen Beiträgen ging es den 
Herausgebern wohl vor allem darum, 
ein Update der Antifolk-Szene zu 
veröffentlichen, das alte Namen 
neben neu hinzugekommene setzt. 
Den Auftakt von Vol. ı machte Andre 
Herman Düne mit seinem fast schon 
zum Klassiker avancierten Berlin 
Song, auf Vol. 2 stammt ebenfalls die 
erste Nummer von ihm, inzwischen 
unter seinem bürgerlichen Namen 
Stanley Brinks veröffentlicht. Mit 
Beiträgen von u.a. The Purple Organ, 
Ish Marquez, Phoebe Kreutz und 
Secret Salamander wird an großarti- 
gen Künstlern nicht gegeizt, außer- 
dem gibt es hier erstmals die von 
Jeffrey Lewis schon oft live vorge- 
tragene Complete History of Commu- 
nism auf Tonträger zu hören. Obwohl 
fast gar keine schrägen, trashigen, 
provokanten oder neodadaistischen 
Ansätze ihren Weg auf diesen Sam- 
pler gefunden haben, ist die Auswahl 
gelungen. Es handelt sich zum Groß- 
teil um »manierlichen«, spärlich 
instrumentierten, oft fröhlichen, 
manchmal kindlich gehaltenen Folk. 
Nicht mehr, nicht weniger — und da- 
mit um eine sehr homogene Zusam- 
menstellung. Den Jonathan-Rich- 
man-Ähnlichkeitswettbewerb ge- 
winnt in diesem Fall The Hand Of 
The Wrong People mit Four Letter. 
Nichts Neues, aber weiterhin sehr 
viel Schönes unter der Antifolk- 
Sonne. 


[ Kontakt: nikolaus_junker@hotmail.com] mb 


FRANS DE WAARD 
Vijf Profielen ® 


Mit seinen vielfältigen Bands und 
Projekten wie Freiband, Beequeen, 
Wander, Goem oder Kapotte Muziek, 
lotet Frans de Waard beinahe das 
gesamte musikalische Spektrum zwi- 
schen improvisierter Musique Con- 
crete, digitalen Sound-Experimenten 
und melancholischem Pop aus. Die 
unter seinem bürgerlichen Namen 
erscheinenden Arbeiten beschäftigen 
sich ausschließlich mit digital mani- 
pulierten Field Recordings. Im Falle 
von Vijf Profielen entstanden die Auf- 
nahmen in einem kurz vor der Schlie- 
Bung stehenden Fabrikgebäude in 


NEE 
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Vlissingen (Niederlande), wo Frans 
de Waard die Geräusche der wenigen 
noch in dem Gebäude stattfindenden 
Aktivitäten aufzeichnete. Das 32-mi- 
nütige, in fünf in sich abgeschlosse- 
nen Partien untergliederte Stück ver- 
dichtet dieses Basismaterial zu einer 
abstrakten und zugleich sehr sugges- 
tiven Komposition aus verhaltenen, 
reich nuancierten Soundflächen, 

die die klanglichen Qualitäten des 
Ausgangsmaterials erahnen lassen, 
sich dabei jedoch zumeist jeder 
eindeutigen Zuordnung entziehen. 

In diesem sorgfältig abstrahierenden 
Umgang mit Field Recordings mani- 
festiert sich ein sensibles Verständnis 
für die ästhetischen Möglichkeiten 
der vor Ort vorgefundenen Sounds, 
das in dem Aufbau des Stückes sein 
kompositorisches Äquivalent findet. 
Nach einer einleitenden Passage, 

in der sich noch einzelne Geräusch- 
quellen — etwa die Mechanik eines 
Aufzuges oder das dumpfe Klingen 
aneinander stoßender Metallteile — 
ausmachen lassen, wird der Klang zu- 
nehmend opaker, zurückgenommene 
Geräuschfelder von wechselnder 
Intensität und Dichte ziehen vorüber, 
aus denen nur noch gelegentlich 
konkrete Geräuschfetzen auftauchen. 
Schließlich endet die CD mit einem 
feinen, gerade noch hörbaren Dröh- 
nen, das nicht nur einen schlüssigen 
kompositorischen Endpunkt markiert, 
sondern zugleich auch den Eindruck 
einer im Gedächtnis nachhallenden 
Leere evoziert, und so formale und 
narrative Qualitäten von Sound über- 
lagert. 

[Alluvial] ms 


PICASTRO 
Whore Luck ® 


Wer The Fall covert und es schafft, 
daraus etwas ganz Eigenständiges zu 
machen, hat allen Respekt der Welt 
verdient. Picastro beenden Whore 
Luck mit dem Fall-Klassiker Older Lo- 
ver und liefern eine minimalistische 
Version zu dünner Klavierbegleitung 
ab, die dem Original problemlos 

das Wasser reichen kann. Doch auch 
die eigenen Nummern gehen sofort 
unter die Haut. Im Mittelpunkt der 
Band aus Toronto steht Liz Hysen, die 
nicht nur mit ihrer brüchigen Stimme 
Akzente setzt, sondern auch einen 
Großteil der Instrumente eingespielt 
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hat. Dem spärlichen, von Violine und 
Cello begleiteten Indie-Folk gelingt 
es, neue — oder doch zumindest völ- 
lig eigene — Akzente in einem Terrain 
zu setzen, von dem man eigentlich 
dachte, dass hier bereits alles abge- 
grast wäre. Einerseits klingt hier die 
geschätzte, aber auch sattsam be- 
kannte Tradition von Palace Brothers, 
Daniel Johnston, Silver Mt. Zion, 
Coco Rosie und Herman Düne durch, 
gleichzeitig gehen Picastro allerdings 
so brüchig und in ihrer Fragilität 

so atmosphärisch zu Werke, dass 

es sich eben nicht nur um die x-te 
melancholische »Americana«-Band 
handelt. Im Gegenteil: Während 
unzählige Vertreter des »sad folk« 

in den letzten Jahren ihre Lo-Fi-Wur- 
zeln an den Nagel gehängt haben 
und begannen, ihre Alben opulent 
(was meist heißt: glatt und beliebig) 
zu arrangieren, haben sich Picastro 
ihre Ecken und Kanten bewahrt, set- 
zen auf größtmögliche Intimität und 
liefern auch schon mal leicht schräge 
Zwischentöne — wohl wissend, dass 
es genau das ist, was Gänsehaut 
erzeugt. Kratzige Streicher und ein 
Gastauftritt von Jamie Stewart (Xiu 
Xiu) runden das durchweg gelungene 
Album ab. Und wer dann auch noch 
If You Have Ghosts von Roky Erickson 
zu Akkordeon-Begleitung in einer 
Weise covert, die selbst Erickson in 
den Schatten stellt, hat die Aufnah- 
meprüfung in den Olymp der gött- 
lichen Nonkonformisten sowieso be- 
standen. 

[Polyvinyl Records / Cargo] mb 


GEORGE CRUMB 


Vox Balaenae - Ensemble für Neue 
Musik Zürich © 


George Crumb ist ein hierzulande na- 
hezu unbekannter Komponist, zumin- 
dest wenn man seinen Bekanntheits- 
grad mit Zeitgenossen wie John Cage 
oder Karl Heinz Stockhausen ver- 
gleicht. Das mag daran liegen, dass 
er sich der Einteilbarkeit in Schulen 
und Stile entzieht. Im CD-Booklet 

zu Works for Piano, Vol. 2 (Centaur 
Records 1991) wird er als Vertreter 
des »New Romanticism« bezeichnet. 
Dies mag insofern zutreffen, als dass 
es sehr viele spirituelle Bezüge und 
Natur-Verweise in seinem Werk gibt 
— 2.B. Einsatz von Donner und Wind- 
geräuschen, Arbeit mit chinesischen 


Tempelgongs etc. -, doch anderer- 
seits stellt sich Crumb in radikal 
modernistischer Weise der Tradition. 
Die zwischen 1964 und 1976 entstan- 
denen Stücke zu Vox Balaenae, hier 
1996 vom Ensemble für Neue Musik 
Zürich eingespielt, enthalten kom- 
positorische Mittel, die an John Cage 
und Morton Feldman erinnern (Be- 
deutung der Pausen, präpariertes Kla- 
vier u.v.m.), beziehen sich aber deut- 
licher als die Arbeiten der New Yorker 
Kollegen auf die abendländische Mu- 
siktradition, etwa auf Debussy und 
Webern. Das emotionale Spektrum 
von Vox Balaenae reicht von ruhigen, 
mit langen Pausen durchsetzten 
Passagen bis hin zu aufgewühlten 
Momenten, etwa dort, wo die Klari- 
nette (gespielt von Hansruedi Bisseg- 
ger) ausschert und die Anspannung 
bis zum Bersten aufgeladen wird. 

Art Lange sieht darin in seinen Liner 
Notes eine Auseinandersetzung mit 
den politischen Unruhen der dama- 
ligen Zeit — Crumb selbst wird zitiert: 
»Vietnam was an obsession in my 
music at that time« —, und doch han- 
delt es sich an keiner Stelle um ein- 
deutig als politisch erkennbare Musik. 
Man muss schon suchen bzw. aus 
dem historischen Kontext heraus 
Anspielungen verstehen — etwa den 
pseudo-improvisatorischen Charak- 
ter, der ein deutliches Tribut an den 
Free Jazz und damit an das Black 
Power Movement darstellt — oder das 
fragmentarische, mit Kontrasten und 
Brüchen arbeitende Spiel als Kom- 
mentar zu einer aufgewühlten Zeit 
lesen. Dass immer wieder die Natur 
durchklingt im Sinne einer rückwärts 
gewandten Utopie, kann als Hinwen- 
dung an Walt Whitman und eine 

Art »unschuldigen« amerikanischen 
Gründungsmythos gedeutet werden, 
das diskreditiert Crumb jedoch weder 
als mystisch-reaktionären noch als 
naiven Komponisten. Momente ver- 
meintlicher Reinheit oder Klarheit 
gibt es in Vox Balaenae nicht, alles 
ist spannungsvoll aufgeladen, schlägt 
in die unterschiedlichsten Richtungen 
aus und liefert ein beeindruckendes 
Zeugnis davon ab, dass Impressio- 
nismus, Jazz und John-Cage-Ästhetik 
einander tatsächlich fruchtbar um- 
spielen können, ohne dass es dabei 
allzu eklektizistisch zur Sache geht. 


[Hat Hut Records /Helikon Harmonia Mundi] 
mb 
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ERIC COPELAND- 
Hermaphrodite © 


Nicht eindeutig Mann noch Frau, 
sprichwörtlich weder Fisch noch 
Fleisch — die »gesunde Volksseele« 
verdrängt den Hermaphroditen wie 
alles Uneindeutige und selbst die 
gender und queer studies haben ihn 
lange ausgeklammert, handelt es sich 
beim Hermaphroditen doch um eine 
Person, die sich nicht in erster Linie 
freiwillig und bewusst aufs Transgen- 
der-Gebiet begibt. Auch Eric Cope- 
land von Black Dice will mit seiner 
Musik verunsichern, sich Einteilbar- 
keiten entziehen. Vielleicht war dies 
der Grund für den CD-Titel, keine 
plumpe Provokation mit dem ver- 
meintlich Abseitigen, sondern Selbst- 
positionierung in einem Graubereich 
... der dann allerdings doch mit der 
Etikette »experimentelle Musik« ver- 
sehen werden kann, entspricht doch 
alles an dieser Musik — von Radiowel- 
len, Loops bis zu seltsam gepitchten 
Stimmen — den Erwartungshaltun- 
gen, die ein mit Musikern wie Nurse 
With Wound oder Cabaret Voltaire 
vertrauter Hörer an eine solche 
Platte stellt. In seiner Abgefahrenheit, 
Randständigkeit und Verweigerungs- 
haltung ist Hermaphrodite durchweg 
konsequent, lässt keine schräge Flöte 
und kein elektrisch zischendes Grol- 
len aus, fügt aber in seiner Konse- 
quenz der langen Tradition, die diese 
Art von Musik nun einmal hat, nichts 
genuin Eigenständiges hinzu. Man 
fühlt sich an manchen Stellen so 
verblüffend an alte Cabaret-Voltaire- 
oder Dome-Aufnahmen erinnert, 
dass auch keine Gnade der späten 
Geburt dies mehr entschuldigen 
kann. Im Gegensatz zur stärksten 
Phase von Black Dice — manifestiert 
auf der Doppel-LP Beaches & Canyon 
-, wo die Band verschiedene Noise- 
und Avant-Traditionslinien fruchtbar 
für einen eigenen Stil nutzbar 


machte, bleibt Hermaphrodite im 
fragmentarischen Anzitieren stecken 
... Als Skizzenbuch eines Musikers auf 
der Suche mag das durchgehen, ein 
großer Wurf ist es allerdings nicht. 
[Paw Tracks /Cargo] mb 


CAN'T 
Same ® 


»This records feels like a human 
being pressed onto vinyl, you can still 
smell the burning skin«, so Thurston 
Moore. Und tatsächlich gelingt es 
Jessica Rylan mit ihrem Soloprojekt 
Can't, Noise und Intimität auf be- 
merkenswerte Weise miteinander 
kurzzuschließen. Zumeist verwendet 
sie selbstgebaute Analogsynthesizer, 
zu deren Feedback-Kaskaden und 
rhythmischen Flimmern sie mit 

ihrer Stimme amorphe Melodien 
formt. Bisweilen lassen sich Worte 
oder Sätze ausmachen, dann kippt 
die Stimme wieder in schrilles Krei- 
schen, wechselt zu einem verträum- 
ten Summen oder löst sich in einem 
elektronischen Stakkato auf. Rylan 
erreicht eine zutiefst persönlich 
gefärbte Expressivität, die sich am 
ehesten in eine Traditionslinie mit 
Jean Dubuffets Experiences Musicales 
(vor allem dem vertontem Gedicht 
La Fleur de Barbe von 1961) und ver- 
gleichbaren Manifestationen experi- 
mentell-dilettantischer Ästhetik stel- 
len ließe. Die LP enthält auch meh- 
rere rein akustische Stücke — zwei 
Accapella-Aufnahmen und ein Stück 
mit Piano und Gesang — anhand de- 
rer diese Nähe noch stärker deutlich 
wird. Keine dieser Aufnahmen ist in 
einem Studio entstanden, und die 
mit leicht unsicherer Stimme vorge- 
tragenen Reflexionen über Alltag und 
Freundschaft sind so stets von den 
Nebengeräuschen der jeweiligen 
Aufnahmeumgebung (unter anderem 
eine Kirche) begleitet. Ein auf sym- 
pathische Weise ungelenker lo-fi- 
Charme durchzieht das gesamte 
Album, von den rohen Electronics 
über Gesang und Klavier bis hin zu 
dem holprigen Schlagzeug-Minima- 
lismus des letzten, akustische und 
elektronische Klangerzeugung kombi- 
nierenden Titels One Chance/Happy 
Futures, so dass sich hier eine faszi- 
nierende Kohärenz von Disparatem 
einstellt. Jessica Rylans Musik erzeugt 
eine eigenartige Nähe, die nichts von 


Innerlichkeit hat, und ihre Klänge 
doch mit der Aura des Persönlichen 
ausstattet, ganz so wie Thurston 
Moore in seiner Kurzgeschichte in 
den Liner Notes den Akt der Klang- 
erzeugung als eine private, fast schon 
intime Handlung erscheinen lässt, 
deren heimlicher Zeuge er zufällig 
eines Nachts wird. 


[Ultra Eczema] ms 
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WZT HEARTS 


Threads Rope Spell Making 
Your Bones ® 


Es kommt aus dem Nichts und 
überrollt einen sogleich. Wzt Hearts | 
(ausgesprochen: Wet Hearts) aus 
Baltimore arbeiten in der Grauzone 
zwischen Psyche und Noise. Obwohl 
mehrere Gitarren und ein Schlag- 
zeug zum Einsatz kommen, hat man 
nicht den Eindruck, konventionelle 
Instrumente zu hören. Dank Laptop 
und Tapeloops werden die Klänge so 
verfremdet und geschichtet, dass am 
Ende alles zu einem scharf zischen- 
den Bandsalat verbrutzelt. Das 
brummt und fiept wie mehrfach 
übereinander geschichtete Störsen- 
der, kulminiert allerdings nur an ganz 
wenigen Stellen zu Lärm. Eine ge- 
wisse Ausgewogenheit bzw. ein Sinn | 
für kompositorische Klarheit inmitten | 
der Improvisation rettet die Num- 

mern vorm Klangchaos. Wzt Hearts 

sind außerdem diszipliniert genug, 

sich nicht zu verzetteln. Mit einer 

Spielzeit von gut 30 Minuten machen 

sie nicht den Fehler vieler auf Impro- 
visations-Basis arbeitender Psych- 

Bands, ihre Stücke ausufern zu lassen. 

Hier gibt es keinerlei Füllmaterial, 

alles ist kompakt, aber auf wunder- 

same Weise doch nie hektisch oder 

zerfahren. Das zweite Album des 

Quartetts knüpft an die besten Mo- 

mente von Black Dice und Excepter 

an, jongliert auf beeindruckende 

Weise mit entspannten Soundscapes 
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und unheilvollem Grummeln und 
stellt unter Beweis, dass sich die 
Störklang-Ästhetik von Elektronikern 
wie Oval, Scanner oder Taylor Dupree 
bestens aufs Rockband-Format über- 
tragen lässt ... auch wenn am Ende 
kein Rock dabei herauskommt. Ach, 
noch ein Nachtrag für Skeptiker, die 
aus gutem Grund anmerken könnten, 
dass sich in der jüngeren Improv- 
Psych-Szene allzu viele Waldschrate 
tummeln, die nur noch auf Tange- 
rine-Dream-Gewaber und verzücktes 
Gebimmel setzen: Diese Platte ist 
absolut waber- und bimmelfrei. 
[Carpark/Cargo] mb 


TUNNG 
Good Arrows O 


Mit mehrstimmigem Gesang legen 
Tunng einen ebenso locker flockigen 
wie psychedelisch verträumten Folk 
vor, der sich angenehm vom Einheits- 
brei der einsamen Songwriter mit 
ihren stets gleichen Herzschmerz- 
Themen unterscheidet. Belle & Se- 
bastian-Pop ist hier auf Minimal-Folk 
mit Akustikgitarre und Bontempi- 
Orgel runtergeköchelt worden, der 
versponnene Ansatz von Polyphonic 
Spree und der kuschelweiche Sixties- 
Folk von Simon & Garfunkel geben 
sich ein Stelldichein. Oder, um noch 
mehr Vergleiche zu bemühen: Über 
weite Strecken hören sich Tunng an 
wie eine sample-freie Antwort auf 
die Books. Zugegeben, Musik über die 
Nennung unzähliger anderer Namen 
beschreiben zu wollen, ist eine für 
gewöhnlich nur von Anfängern be- 
gangene Unart. Nun sind Tunng aller- 
dings derart in der Verweis-Schleife 
gefangen, dass es kaum möglich ist, 
hier einfach nur von ihrer Musik »an 
sich« zu sprechen. Über die ließe sich 
letztlich nur sagen, dass sie wunder- 
schön ist (sofern man leicht hippi- 
esken Folk-Pop mag) und sich darin 


212 | testcard #17 


letztlich selbst genügt. Jegliche 
darüber hinaus gehende Empfehlung 
muss ganz einfach Namen bemühen, 
jede Menge Namen. Tall Dwarfs, 

Nick Drake, Kings Of Convenience, 
Young Marble Giants, Elliott Smith, 
Incredible String Band, Sufjan Ste- 
vens ... Aber genug! Tunng sind weit- 
aus weniger eklektizistisch als dieser 
Text suggerieren mag. Doch solch 
zarte, harmonische, wenn auch nie 
kitschige Musik weist nichts auf, was 
sich in herkömmliche Kritikersprache 
übersetzen ließe. Sie eröffnet keinen 
Diskurs, lässt sich keiner Szene zu- 
ordnen, stellt keinerlei Behauptungen 
auf, bricht nicht mit Konventionen. 
Vielleicht ist das ja gerade ein Quali- 
tätsmerkmal und die damit einher- 
gehende Unbeholfenheit des Kritikers 
ein Punkt, der ganz klar auf das Konto 
der Band geht. 

[Full Time Hobby /PIAS/RTD] ksa 


SAW THROAT 
Inde$troy ® 


Sore Throat waren eine der wichtigs- 
ten, intensivsten und irrsinnigsten 
Grindcore-Bands, die Großbritannien 
in der zweiten Hälfte der 1980er her- 
vorgebracht hat. Sie waren politisch, 
angriffslustig und besaßen sehr viel 
Humor. Unter diesem humoristischen 
Aspekt muss man wohl auch all die 
Angriffe auf die Kollegen von Napalm 
Death und das Earache-Label verbu- 
chen, mit denen Sore Throat damals 
für heftige Diskussionen innerhalb 
der Szene sorgten. Ihre bahnbrechen- 
de Mini-LP Never Mind The Napalms 
... (1989) enthielt 60 Nummern, was 
typisch war für die damalige Über- 
bietungs-Logik, auf möglichst klei- 
nem Format möglichst viele Stücke 
unterzubringen und die Punk-For- 
derung »Schneller, lauter, härter« auf 
die Spitze zu treiben. Getoppt wurde 
das nur noch von Anal Cunt mit ihrer 
5643 Songs EP, die im selben Jahr 
erschien. Im Gegensatz zu jenen 
Hardcore-Punks, die das »Schneller, 
lauter, härter« so sprichwörtlich ernst 
nahmen wie ihr Bier in der Dose, 
waren die Grind- und Crust-Attacken 
jener Zeit bereits ein ironischer 
Kommentar auf die geradezu olym- 
pische Forderung nach maximaler 
Geschwindigkeit und größtmöglicher 
Härte. Dass sie auch anders konnten 
(ganz ohne Tempo-Zwang, aber auch 


ohne erkennbaren Humor), bewiesen 
Sore Throat mit Inde$troy von 1989, 
unter dem Namen Saw Throat zu- 
sammen mit Musikern von Doom 
eingespielt. Hier wurden die besten 
Momente von Hardcore, Metal und 
Industrial in die Waagschale gewor- 
fen: Statt möglichst viele Stücke bis 
hin zur Ununterscheidbarkeit runter 
zu dreschen, besteht die Platte aus 
einer einzigen langen, aber vielge- 
staltigen Nummer. Lodernd wird hier 
eine akustische Apokalypse ange- 
stimmt - soziale Missstände hörbar 
zu machen, war die Idee dieser 
schleppenden, fauchenden, mit gut- 
turalen Lauten durchsetzten Platte, 
die nun als Klappcover-Vinyl mit 
Liner Notes des damaligen Sängers 
neu aufgelegt worden ist. Wie un- 
glaublich moralistisch die Szene ge- 
wesen ist (und gar nicht so weit von 
den Hippies, Ökos und anderen Punk- 
Feindbildern entfernt) machen Zeilen 
wie »A smog polluted atmosphere / 
with a dust cloud sky« und »society 
truly is / so full of shit / instead of 
corrective action« deutlich — aber 
nicht, dass wir das nicht eigentlich 
schon seit Crass gewusst hätten. 
Die meist naiv formulierten, dadurch 
aber nicht falschen Botschaften, 

die jeder Referent des evangelischen 
Kirchentags unterschreiben könnte 
und wohl auch würde, werden glück- 
licherweise durch eine Musik geret- 
tet, der es gelingt, Schmerz hörbar zu 
machen. Keine Ahnung, ob heutige, 
in der Szene angesagte Bands wie 
Isis, Earth oder SunO))) diese Platte 
kennen - sie legte jedenfalls den 
Grundstein für diesen bohrenden 
Post-Metal und ist zur richtigen Zeit 
wieder veröffentlicht worden. 

[Skuld Releases /Epistrophy] mb 


DIALING IN 
CowsInLye ® 


Von Alvin Lucier über Loren Chasse 
bis hin zu Die Tödliche Doris haben 
ganz unterschiedliche Künstler und 
Projekte aus ihrer jeweils eigenen 
Perspektive heraus mit dem iterati- 
ven Prozess des Aufnehmens, Abspie- 
lens und Wiederaufnehmens einer 
Klangquelle gearbeitet. Dieses Ver- 
fahren spielt auch auf der CD Cows 
in Lye von Dialing In, dem Soloprojekt 
der aus Seattle stammenden Reita 
Piecuch, eine zentrale Rolle. Als 


Grundlage dienen ihr hier geloopte 
Pianoklänge, Field Recordings von 
einer Reise nach Indien und die 
Sounds einer Shruti Box. Sie spielt 
diese Klänge in Räumen mit natür- 


lichem Hall, wie Bunkern und Höhlen, 


zeichnet sie auf und wiederholt die- 
sen Prozess, bis sich die ursprüng- 
lichen Klänge, die Akustik der Räume 
und die technisch bedingte, allmäh- 
liche Verschlechterung der Aufnah- 
mequalität zu einer verwaschenen, 
rau-faserigen Masse verdichten. Reita 
Piecuchs Interesse gilt also nicht in 
erster Linie den Echoeffekten, son- 
dern eher dem Erreichen einer amor- 
phen Räumlichkeit und eines ver- 
zerrten, möglichst stark gesättigten 
Klangs. Ihre extreme fuzziness ver- 
leiht diesen zu monumentaler Dichte 
übereinander geschichteten Drones 
einen eindringlich-hypnotischen 
Charakter, so dass sie bei entspre- 
chender Lautstärke den gesamten 
Raum mit einem ekstatischen Dröh- 
nen füllen, aus dem bisweilen, gleich- 
sam aus weiter Ferne kommend, 
Field Recordings und Fragmente indi- 
scher Musik kurz auftauchen und 


exploring the gap 


dann wieder fort geschwemmt 
werden. Und, das sei zuletzt noch 
erwähnt, trotz Indien-Referenzen ist 
diese Musik angenehm frei von jeder 
Form schwärmerisch-esoterischer 
Versunkenheit, sondern schließt in 
ihrer psychedelischen Wirkung viel- 
mehr an ältere Ambient-Industrial- 
Entwürfe an, etwa von den längst 
aufgelösten Maeror Tri, oder an die 
minimalistischen Gitarren-Drones 
von Projekten wie Ashtray Naviga- 
tions oder Birchville Cat Motel an. 


[Pseudo Arcana] ms 


VERSCHIEDENE 


Suddenly Yours. A Tribute To 
Nikki Sudden ® 


VERSCHIEDENE 
A Tribute To Rowland S. Howard ® 


Vor knapp zwei Jahren verstarb der 
britische Rockmusiker Nikki Sudden 
(Swell Maps, Jacobites, Last Bandits 
etc.) nicht ganz unerwartet und doch 
überraschend (siehe Nachruf in test- 
card #16). Erwartet, weil Nikki sich 
nie geschont und den Way of Rock 


'n’Roll mit allen Peinlichkeiten und 
Höhen gelebt hat. Dennoch über- 
raschend, weil der Mann so aktiv und 
voller Pläne schien. Neben seinem 
letzten, posthum fertig gestellten 
Album The Truth Doesn’t Matter gibt 
es ein zweites, sehr schnell produzier- 
tes Erinnerungszeichen, ein Tribute- 
Album. Darauf finden sich nicht all 
die großen Namen, mit denen Nikki 
in seinen knapp 50 Jahren kooperiert 
hat (z.B. Sonic Youth, R.E.M., Rowland 
S. Howard, Wilco, Hugo Race, Lemon- 
heads), was zunächst ein wenig ent- 
täuscht. Nein, neben einem eigenen 
neuen Song von Nikki mit Joey Skid- 
more (Pistol In My Pocket) finden sich 
hier Freunde und Fans von Suddens 
Musik ein, und zwar aus allen mög- 
lichen Ländern. Zum einen zeigt dies 
Nikkis internationale Beliebtheit — 
zumindest auf Underground-Level. 
Und zum anderen wirkt kaum ein 
Song einfach nur runtergespielt, sieht 
man einmal ausgerechnet von der 
etwas uninspirierten Version des Big 
Store von Dave Kusworth ab. Derart 
sind Höhepunkte wie das wunder- 
volle Rebel Grave von Jon Ulecia y 


A-MUSIK 


SHOP MAILORDER DISTRIBUTION 
EXPERIMENTE AVANTGARDE ELEKTRONIK IMPROV 


between laptopism 
and Concrete Music 
Jungle g2bb> house” 


KL. GRIECHENMARKT 28-30, 50676 KÖLN, GERMANY 
OFFEN DIENSTAG - SAMSTAG 12-19H 
JEDEN 1. DONNERSTAG IM MONAT SPÄTKAUF BIS 23 UHR 
WWW.A-MUSIK.COM 


label & mailorder 
http://sozialistischer-plattenbau.org 


Tonträger 


213 


Cantina Bizarro entstanden, in dem 
Nikkis (und Rowlands) sperrig-düs- 
terer Song zu einer sanften, herrlich 
traurigen Ballade wird. Spätestens 

bei Jeremy Glucks Version von Silver 
Street, welches übrigens auch vor 
einigen Jahren phantastisch von Mer- 
cury Rev gecovert wurde, kommen 
einem die Tränen, wenn man Nikki 
mochte. Ähnlich hatte Gluck schon 
den Nerv im Rahmen des Tribute- 
Konzerts für Nikkis verstorbenen 
Bruder Epic Soundtracks getroffen. 
Gänsehaut. Im Grunde zeigen alle 

21 Songs (u.a. Johan Asherton, Freddy 
Lynxx, Ellioth Murphy mit einer har- 
ten Punk’n’Roll-Version von When 
Angels), was für dunkel-romantische 
Songs Nikki sein Leben lang geschrie- 
ben hat. 

Rowland S. Howard, Ex-Boys Next 
Door, Ex-Birthday Party, Ex-Crime & 
The City Solution, Ex-These Immortal 
Souls (bei denen wiederum Nikkis 
Bruder Epic Schlagzeug spielte, bevor 
er zu seiner kurzen Solokarriere auf- 
brach), lebt. Dennoch gibt es bereits 
jetzt ein Tribute-Album auf Doppel- 
CD. Das ist nicht makaber, sondern 
eine Aktion, um u.a. Geld für eine 
dringend erforderliche Operation zu 
sammeln und auch ein Wiederent- 
decken Rowlands zu erreichen. Einst 
wurde er als weltbester Indie-Gitar- 
rist gehandelt, kam aber nie aus dem 
Schatten Nick Caves heraus, obwohl 
er die interessanteren Projekte pro- 
duzierte. Auch sein bisher einziges 
Soloalbum hat den Australier bei 
uns nicht wirklich noch mal bekannt 
gemacht. Nun haben sich alle mög- 
lichen, eher unbekannten Musiker 
mit Coverversionen beschäftigt, die 
sich im Grunde wie bei Nikki Sudden 
verhalten: Hier geht es nicht um 
pures Dabeisein, sondern um liebe- 
volle Aufarbeitung und Verfremdung 
der Originale. Neben einer klanglich 
leider sehr schlechten Liveversion 
von Rowland S. Howard selbst 
(So The Story Goes), haben sich (als 
bekanntere Namen) Mick Harvey 
(der immer noch nicht singen kann), 
The Drones, The Dead Brothers, Wok, 
Dimi Dero, Spencer P. Jones und letzt- 
lich auch Nikki Sudden der Songs 
angenommen und ganz unterschied- 
lich verarbeitet. Nah am Original 
wie bei Harvey (/ Ate The Knife), Wok 
(Undone, Endless Fall) oder seltsam 
und erfreulich verzerrt und verändert 
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wie bei Stanlet P (Several Sins), The 
Gallows (French Revolution Blues) 
oder Alice Texas (Marry Me (LielLie!)). 
Während bei Sudden also dessen 
Songs erneuert und teilweise auf- 
gewertet werden, bleiben Howards 
Originale weitgehend unerreicht. 
Letztlich sei hier in der Verbindung 
von Sudden und Howard nochmals 
auf das Insel-Album Kiss You Kidnap- 
ped Charabanc der beiden verwiesen, 
ein Diamant des dunklen Indie- 
Rocks. Und Rowland, bleib uns noch 
ein bisschen erhalten! Wie singt 
Loene Carmen enthusiastisch: »Oh 
Rowland: Keep Your Motor Rollin’«. 


[ Sunthunder / Import, www.sunthunder.net, 
Stagger /Import, www.staggerrecords.com] cj 


VERSCHIEDENE 
Points.//.Lines O 


»15 bands in 28 minutes. All punk. 
Some loud, some quiet ...« Diese 
Selbstbeschreibung des Labels ist 
sehr sympathisch, denn der ihr zu 
Grunde liegende Punk-Begriff hat 
nicht mehr notwendig etwas mit 
Geknüppel zu tun - ein paar Crust- 
und Brachial-Stücke der unvermeid- 
lichen Discharge-Schule gibt es auf 
diesem Sampler zwar auch noch, die 
meisten Beiträge haben allerdings 
mit klassischem Punk gar nichts 
mehr zu tun, es sei denn, man ver- 
steht unter klassischem Punk auch 
Bands wie die Raincoats und Young 
Marble Giants. Gruppen wie die Blue 
Minkies, Sleeping States oder | Know 
| Have No Collar kommen eher aus 
der Vierspur-Schlafzimmer-Liga 

und liefern Lo-Fi-Wimp-Pop, bei dem 
auch einmal Casio und Violine im 
Mittelpunkt stehen dürfen. Freunde 
des »C86«-Sounds kommen auf ihre 
Kosten, müssen zwischendurch aber 
auch mal die Plattennadel lüpfen, 
denn das Nebeneinander von schön 
androgynen Schrummel-Pop-Num- 
mern und Prügel-Core ist zwar gut 
gemeint, lässt sich aber nicht wirklich 
angenehm durchhören. Sowohl die 
für mein Empfinden beste wie auch 
die schlechteste Nummer des Sam- 
plers haben allerdings weder mit 
dem einen noch mit dem anderen 
zu tun. Absolut grottig sind The Pact, 
die man eigentlich eher auf einem 
Gothic-Sampler erwartet hätte. Zu 
Spielmannsleute-Violine hauen sich 
Bass und Schlagzeug uninspiriert 


klobig durchs Set und bescheren 
Musik für Leute mit Faible für Rollen- 
spiele und Hobbit-Romane. Groß- 
artig versponnen hingegen läuft die 
erste Vinyl-Seite mit Claque aus, 
eine Band aus Glasgow, die man im 
Auge und Ohr behalten sollte. Trotz 
einiger Ausfälle (aber welcher Samp- 
ler hat die nicht?) ein gelungenes 
Unterfangen. 

[IRRK /www.irrk.org ] mb 


JAMES YORKSTON 
Roaring The Gospel ® 


TURNER CODY 
60 Seasons ® 


Monatlich spült der Songwriter- 
Boom Neuerscheinungen von Künst- 
lern auf den Markt, die laut Pres- 
seinfo »in der Tradition eines Nick 
Drake« oder gar in der des wirklich 
ziemlich unnachahmlichen Tim 
Buckley stehen sollen. Es ist längst 
zu viel der neuen Drakes und Buck- 
leys geworden, die fast alle nicht 
halten, was der Vergleich mit den 
großen Vorbildern verspricht. Diese 
Schwemme an Mittelmaß bringt die 
Gefahr von Überdruss mit sich — und 
damit auch die Gefahr, dass so man- 
che Songwriter-Neuveröffentlichung, 
die es eigentlich verdient hätte, gar 
nicht mehr wahrgenommen wird. 
Dieses Schicksal ereilte auch den 
schottischen Songwriter James Yorks- 
ton, über dessen CD Roaring The 
Gospel (eigentlich eine Compilation 
mit seltenen Single-B-Seiten und 
Outtakes) fast nirgendwo etwas zu 


lesen war, obwohl es sich um eine der 


anrührendsten Folk-Veröffentlichun- 
gen des vergangenen Jahres handelt. 
Der 1970 geborene Musiker spielte 
seit seinem zehnten Lebensjahr in 
Punk-Bands, schwenkte Mitte der 
Neunziger allerdings zu Folk um und 
nahm im Alleingang ein Demo auf, 
das von John Peel in dessen Sendung 
gespielt wurde. Die geringe Pressere- 
sonanz — zumindest in Deutschland — 
mag daran liegen, dass Yorkstons 
Form von Folk sehr traditionalistisch 
ist und an keinerlei Hype andockt. 
Yorkston verbindet die Melancholie 
von jüngeren US-amerikanischen 
Songwritern mit der Folk-Tradition 
seiner Heimat und schafft es auf 
Roaring The Gospel als einer der 
Wenigen, Tim Buckley (Song To The 
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Siren) zu covern, ohne dass dem 
etwas Bemühtes anhaftet. Yorkston 
versucht erst gar nicht, die abenteu- 
erliche Stimmakrobatik von Buckley 
nachzuahmen, sondern macht daraus 
einen schlichten, introvertierten 
Song. Traditioneller Folk eignet sich 
nicht für abenteuerliche Stories, hier 
findet kein Weltmusik-Indie-Transfer 
statt wie im Fall der überschätzten 
Beirut — und so bleibt ein großartiger 
Künstler wie Yorkston leider viel zu 
unbeachtet. 

Wenig Beachtung erhielt bislang 
auch Turner Cody, obwohl er die 
in den letzten Jahren viel beachtete 
Antifolk-Schule des Sidewalk Cafes 
durchlaufen hat und lobend von 
Adam Green, Herman Düne und 
Jeffrey Lewis als einer der besten 
Songwriter der jungen Antifolk- 
Generation bezeichnet wurde. Offi- 
zielle Tonträger von Cody hat es 
hierzulande bislang allerdings nicht 
gegeben, lediglich einen Track auf 
der Antifolk-Compilation von Rough 
Trade. Insofern macht es Sinn, dass 
mit 60 Seasons erst einmal eine Art 
Best-of-Compilation veröffentlicht 
wurde, auf der unter anderem auch 
Herman Düne als Gastmusiker zu 
hören sind. Auch Turner Cody ist 
Traditionalist, ein sehr amerikanischer 
Traditionalist, der mit seinem Bart 
und den Cowboystiefeln nicht nur 
wie Kris Kristofferson aussieht, son- 
dern oft auch so klingt. Sein Country- 
folk hat gar nichts mit all dem zu tun, 
was gemeinhin mit Antifolk assoziiert 
wird — sei es nun Schrulligkeit, Pro- 
vokation, Lo-Fi, Niedlichkeit oder 
Dilettantismus —, sondern ist bis in 
die Texte hinein absolut Pro-Folk. 
Die »Boy meets Girl«- oder »Boy 
needs Girl«-Lyrics nerven bisweilen, 
denn Cody ist ein toller Musiker, 
der die US-Folk-Tradition zwar nicht 
originell, aber auf höchstem Niveau 
fortschreibt, aufgrund der Texte 
aber den Eindruck vermittelt, dass er 
nicht wirklich etwas Eigenes zu sagen 
hat. Nicht nur von Antifolk, sondern 
von jüngeren Songwritern allgemein 
sollte eigentlich erwartet werden, 
dass sie traditionelle Geschlechter- 
rollen und Genre-Klischees in Frage 
stellen und nicht ungebrochen über- 
nehmen. Um schöne Musik handelt 
es sich dennoch. 


[Yorkston: Domino /RTD, Cody: b.y_records/ 
BB*Island/Broken Silence] mb 


DAVID TUDOR 
Same ® 


David Tudor (1926 — 1996) war lange 
Zeit mehr als nur der »Hauspianist« 
von John Cage und der »New York 
School« um Cage, Morton Feldman 
und Christian Wolff. Zwischen 1950 
und 1965 boten seine Bearbeitungen 
des Klaviers den Komponisten über- 
haupt erst die Möglichkeit, ihre Stü- 
cke so zu schreiben, wie sie es getan 
hatten: Die Kompositionen ließen 
dem Interpreten sehr viel Spielraum 
in der Ausführung, legten Tempi oder 
die Längen der Pausen nicht mehr 
exakt fest, benötigten also einen 
Pianisten, der gut mit ihren Klang- 
visionen vertraut war. Auf Tudor 
konnten sich die jungen New Yorker 
Komponisten verlassen, dank seines 
Spiels wurde der Interpret selbst 
»zum Instrument« oder hat doch 
zumindest, um es weniger hochtra- 
bend auszudrücken, eine ganz eigene 
Klangsprache für sein Instrument 
gefunden. Tudors Spiel im Inneren 
des Gehäuses, seine Erzeugung von 
Rhythmen und die Klangverfremdung 
durch Präparierung des Klaviers ha- 
ben für bis dahin noch nie gehörte 
Klänge gesorgt. Vorliegende Doppel- 
CD mit historischen Aufnahmen 
verdeutlicht, wie viel dieser eigenen 
Klangsprache, dem Spiel mit Zufall 
und Pausen, nicht alleine den Kom- 
ponisten, sondern vor allem dem 
Interpreten Tudor zu verdanken ist, 
der ab den 1960er-Jahren selbst zum 
Komponisten werden sollte. Einen 
Höhepunkt stellt das Cage-Stück 
Variations Il (1961) dar, hier in einer 
Aufnahme von 1967 zu hören. Auf 
dieser knapp 30-minütigen Nummer 
ist das Klavier kaum noch als solches 
zu identifizieren, vielmehr haben wir 
es mit einem intensiven, bahnbre- 
chenden Stück elektronischer Musik 
zu tun: Das »amplified piano« wurde 
mit Kontaktmikrophonen versehen, 


die wiederum einen elektronischen 
Schaltkreis mit »cartridges« (präpa- 
rierten Plattenspielertonabnehmern) 
bilden. Tudor schabt, zerrt und 

zupft, spielt mit Zahnstochern, Mün- 
zen und Spiralfedern und sorgt so 
für entfesselte Klänge, deren elek- 
tronischer Feedback-Noise mitsamt 
seinen Prä-Industrial-Implikationen 
interessante Parallelen zu Velvet 
Underground aufweist, die zur selben 
Zeit an einer ähnlichen Elektrifizie- 
rung der Musik gearbeitet hatten 
(wenngleich in einem ganz anderen 
Kontext — die Visionen jedoch mögen 
ähnlich gewesen sein). »Der spek- 
takuläre, neue und kräftige Klang 
hat diese Fassung weltberühmt ge- 
macht«, heißt es in den Liner Notes 
zur auf der CD vorliegenden Version 
von Variations Il, die in der Tat weg- 
weisend genannt werden muss. Dies 
ist Musik, die Grenzen sprengt, was 
nicht zuletzt daran deutlich wird, 
dass die Nummer in vorliegender 
Fassung auch heute noch einen (äu- 
Berst sinnlichen) Angriff auf unsere 
Hörgewohnheiten darstellt. 

[Edition RZ/www.edition-rz.de] mb 


LOL COXHILL / STEVE MILLER 
The Story So Far... Oh Really? ® 


Saxofonist Lol Coxhill ist ein viel zu 
wenig gewürdigter Ausnahmemusi- 
ker. Als Freejazzer spielte er mit allen 
erdenkbaren Größen des Genres 
zusammen, gleichzeitig findet sich 
sein Namen aber auch auf Platten 
von The Damned und Scott Walker. 
Coxhills Ausflüge in Punk und Pop 
hatten jedoch nie etwas Anbiedern- 
des und hören sich auch nicht nach 
Broterwerb an - stets hinterlässt er 
eine zugleich schroffe wie auch spie- 
lerisch leichte Handschrift. Atonalität 
und das parodistische Spiel mit Easy 
Listening sind bei Coxhill nur ein paar 
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Fingerkuppen weit voneinander 
entfernt. Er beherrscht beides in 
traumwandlerisch postmoderner 
Flexibilität und ist nie an musikali- 
schen Hierarchien interessiert gewe- 
sen. Insofern fällt es auch schwer, 
sein Zusammenspiel mit Steve Miller 
am Piano einer einzigen Schublade 
zuzuordnen. Wilde Freejazz-Aus- 
brüche und Sonntagnachmittags- 
Lounge-Jazz - seinerzeit noch 
»Fusion« genannt — wechseln einan- 
der auf diesen Aufnahmen von 1974 
ab und werden gerahmt vom Jazz- 
rock-Stil der »Canterbury School« 
(Hatfield And The North, National 
Health u.a.), die es verstand, »pro- 
gressiv« und geschmeidig zugleich 
zu sein. Neben den Duo-Aufnahmen 
bietet die zweite CD noch Solo- 
Arbeiten von Miller am Piano, Auf- 
nahmen der beiden in Bandbeset- 
zung mit Archie Legget am Bass und 
Laurie Allan am Schlagzeug sowie 
ein abschließendes Solo von Coxhill 
mit dem verballhornenden Titel 
Tubercular Balls. Diese zarten, selbst 
noch in den freien Passagen lyrischen 
Aufnahmen sind eine großartige 
Wiederentdeckung und allen ans 
Herz zu legen, die im musikalischen 
Kosmos von Robert Wyatt bis Evan 
Parker noch Lücken schließen möch- 
ten. 


[Cuneiform Records] mb 


PAUL LABRECQUE / 
VALERIE WEBB 


Trees, Chants And Hollers 


DEAD MACHINES 
Live At Tzompantli (O) 


Das amerikanische Label Eclipse 
widmet sich vornehmlich jener 
Musik, die Einflüsse aus Folk, freier 
Improvisation und Noise in sich 
aufgenommen hat und es versteht, 
daraus immer wieder wechselnde 
Schnittmengen zu bilden. Oft lässt 
diese Musik an Wohnzimmer-Auf- 
nahmesessions denken und selbst 
dann, wenn sie in einem anderen 
Kontext entstanden ist, kommt sie 
durchweg mit einem angenehmen 
Homemade-Charakter daher. 

Der Vermerk »recorded at home« 
findet sich auch auf dem Cover der 
LP von Paul LaBrecque und Valerie 
Webb. Instrumentiert mit Banjo, 
Gitarre, Percussion, Stimme und 
sparsam mit Effekten und Samples 
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versetzt, bewegen sich diese Auf- 
nahmen zwischen abstrakten Folk- 
Melodien und lose geknüpften 
Improvisationen - stets mit dem 
Hang dazu, die Konturen zu verlieren 
und sich im Dunkel aufzulösen. 

Aus Echo und Delay gewebte 
Klangteppiche wechseln sich ab mit 
freien, feingliedrigen Melodien. Die 
Stimme formt sich nicht zu verständ- 
lichen Wörtern und Sätzen, sondern 
funktioniert eher als murmelnde 
Textur, die sich über die anderen 
Instrumente legte. Ihren Höhepunkt 
erreicht die LP mit dem langen An 
Acre of Stone (for Rachel Corrie), das 
dunkle, geräuschhafte Drones, Lärm- 
Tupfer und verhaltene Percussion in 
einem geisterhaften Schwebezustand 
vorbeiziehen lässt. 

Einen gänzlich anderen musika- 
lischen Entwurf präsentieren Dead 
Machines, ein Projekt des Ehepaares 
John und Tovah Olson (sonst unter 
anderem bei Wolf Eyes bzw. Wooden 
Wand tätig). Das Duo setzt auf selbst 
gebaute Elektronik, repetitives Saxo- 
phonspiel und krude Klangmanipula- 
tionen, um ausufernde, quietschende 
und fiepende Noise-Scapes zu kreie- 
ren. Lo-fi wird groß geschrieben und 
die Regler der fuzz-boxes sind kon- 
tinuierlich bis zum Anschlag aufge- 
dreht. Ein ständiges Flirren durchzieht 
die beiden Stücke der LP, das hier 
und da zum Ausbruch kommt, meist 
jedoch auf einer klanglichen Mikro- 
ebene seine halluzinatorische Wir- 
kung entfaltet. Doch geht der Krach 
nicht einfach in der undifferenzierten 
Verzerrung auf, sondern zeugt durch- 
aus von einer improvisatorischen 
Freude am Detail. Echokaskaden 
und fiese Sägezahnwellen lassen 
bisweilen auch an die Frühzeit der 
elektroakustischen Musik denken, die 
hier allerdings durch die Brille eines 
trashigen Humors betrachtet wird, 
der sich auch in der Covergestaltung 
(insbesondere die Art-Brut-hafte 
Collage mit Monsterfratzen auf der 
Rückseite) und dem leicht dämlichen 
Spoken-Word-Intro niederschlägt. 
Und schließlich schimmert, bei aller 
stimulierend-enervierenden Schärfe, 
neben dem Humor immer auch eine 
freundliche Verschrobenheit durch 
den Lärm hindurch, die den musika- 
lischen Ansatz der Dead Machines so 
sympathisch wie spannend macht. 


[Eclipse] ms 


OTOMO YOSHIHIDE 


The Monochrome / Multiple Otomo 
Project @D 


Wo anfangen, wenn es darum geht, 
die bisherigen Aktivitäten des Turn- 
table-Scratchisten Yoshihide auch 
nur in Bruchstücken vorzustellen? 
Manche Menschen, scheint es, haben 
mehrere Leben. In seinen gefühlten 
drei bis fünf Leben arbeitete Yoshi- 
hide bereits mit John Zorn, den 
Boredoms, Christian Marclay und 
Keith Rowe zusammen (Hunderte 
weitere Namen könnten eingefügt 
werden) und war außerdem eine 
der Schlüsselfiguren der Rock-De- 
konstruktions-Kapelle Ground Zero. 
Yoshihide lebt auf der sprichwört- 
lichen Überholspur, es kann ihm 
nicht schnell genug gehen, Innehal- 
ten ist vergeudete Zeit. So auch am 
Set. Wenn Yoshihide auflegt (nein, 
»auflegen« im Sinne eines DJs greift 
in diesem Fall zu kurz ...), prasselt 
ein Scherbengericht an Sounds 
über dem Publikum nieder, dem die 
Ohren kaum folgen können. In irrer 
Geschwindigkeit, mit Freude am 
akustisch bis zur Implosion gestei- 
gerten Cut-Up, nutzt Yoshihide alle 
Möglichkeiten der Klangerzeugung, 
längst nicht nur das konventionelle 
Scratching. Er lässt die Plattennadel 
über das Papier des Labelaufklebers 
huschen, kratzt Muster ins Vinyl, 
arbeitet mit Flüssigkeiten ebenso 
wie mit geschmolzenem Vinyl oder 
nutzt den Plattenspieler ganz ohne 
Schallplatten als Klang- und Reso- 
nanzkörper. Vorliegende Box, beste- 
hend aus einer CD und einer DVD, 
ist vor allem deshalb ein Genuss, 
weil alle, die Yoshihide bislang noch 
nicht live gesehen haben, anhand 
der DVD-Aufnahmen erstmals 
nachvollziehen können, wie diese 
irrwitzigen Klänge entstehen. Der 
destruktive Akt, der ja durchaus ein 


lustvoller sein kann, unter anderem 
das Zerbrechen von Schallplatten 
und das Abspielen von zerbrochenen 
Schallplatten, führt vor, wie aus Zer- 
störung Neues entsteht, wie also ein 
Stück Musik durch die Vernichtung 
von Musik als Phönix aus der Asche 
emporsteigt und wie zum Beispiel 
Supertramp-Vinyl auf nie geahnte 
Weise transformiert werden kann. 
[Asphodel/ Alive] mb 


TIM & JONATHAN 

Don't Call Us Piggy ® 

Die Ahabs: Die Ballade von 
Jonathan und Tim (Pazifik) ® 

50 Ways To Kill Me: Sex, Drugs 
And Suicide ® 

Wir sind die Musiker: Weihnacht ® 
The Icecreamchoppsticks: Lasst 


Euch in Eurer Mickrigkeit nicht 
stören ®@ 


PUPS 
Die hermetische Revolution ® 
Die Teezeremonie (nett) & 


Dr. Eve Arschidrecktuhr & Political 
Daddy: Bitte hinten bezahlen & 


Künstlerschallplatten, also Schall- 
platten, die von bildenden Künstlern 
eingespielte Musik enthalten, sind 
oft begehrte Sammlerstücke. Fast 
keine Platte, die sich im Katalog zur 
Broken Music-Ausstellung (Berlin 
1989) abgebildet findet, ist heute 
noch zu einem erschwinglichen Preis 
erhältlich (und der Katalog selbst 
auch nicht mehr). Musikalisch inter- 
essant werden Künstlerschallplatten 
allerdings nur dort, wo die Interpre- 
ten einen deutlich »anderen Blick« 
auf die Musik einnehmen, wo sie 
also mit Konventionen auf eine 
Weise brechen, wie es im eigenen 
Betriebssystem verhaftete Musiker 
so nie hätten machen können. Feh- 
lerhaftes, Dilettantismus und eine 
gewisse Unbedarftheit sind oft 

gute Voraussetzungen für bislang 
ungehörte und unerhörte Klänge - 
Beispiele hierfür reichen von Yoko 
Ono bis Martin Kippenberger, von 
Jean Dubuffet bis Mike Kelly. Von der 
Öffentlichkeit kaum wahrgenommen, 
nirgendwo rezensiert und im Preis 
noch erschwinglich, sind die etwa 
20 Platten, die Tim Berresheim und 
Jonathan Meese in den letzten etwa 
fünf Jahren miteinander eingespielt 
haben. Es ist verwunderlich, dass 
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Meese, der als Künstler einem gigan- 
tischen Medienrummel ausgesetzt 
ist, als Musiker bislang sang- und 
klanglos ignoriert wurde. Liegt das an 
den bewusst prollig gestalteten Plat- 
tencovern, die sich nun mal nicht 
sehr gut in der Vitrine der Buchhand- 
lung Walther König ausnehmen wür- 
den? Andererseits findet sich aber 
dieselbe Derbheit auch in Meeses 
bildkünstlerischen Arbeiten und wird 
dort vom König-Katalog-Kaufpubli- 
kum goutiert. Vielleicht ist der ei- 
gentliche Grund für die Ignoranz die 
Musik selbst: Der oben genannte 
Blick von Außen wird da radikal auf 
alles von Eurodisco bis zu Drum’'n’- 
Bass, von Weihnachtliedern bis zu 
Hardcore angewendet - und so stets 
ein Gefühl von Befremdlichkeit 
erzeugt. Manchmal mag man sich 
fast für diesen stilistischen Wild- 
wuchs und den aus der Spur gerate- 
nen Gesang schämen, ist als Hörer 
peinlich berührt ... um im nächsten 
Moment über den Mut der Beiden 
zu staunen und darüber, wie Gelun- 
genes und Misslungenes einander 
geradezu dialektisch umspielen, so 
dass das Kartenhaus nie kippt, ob- 
wohl es doch die ganze Zeit wackelt. 
So beherzt »anders« nämlich, mit 
Scheißegal-Haltung gegenüber 
jeglicher Verkäuflichkeit, geht nicht 
einmal der verwegenste Under- 
ground-Musiker zu Werke. Im Gegen- 
teil: Wo Underground und Lo-Fi 
selbst strenge Regeln eines »Anders- 
seins« ausgebildet haben, ignorieren 
Tim und Jonathan sämtliche Zu- 
schreibungen, weshalb ihre Musik 
manchmal auch richtig schön sein 
»darf« und nur knapp — wie auf Don’t 
Call Us Piggy - an kommerziellem 
Elektropop vorbeischrammt. Wer sich 
keinem Betriebssystem andienen 
muss, muss auch nicht krampfhaft 
schräg oder experimentell sein. Er 
muss gar nichts. 

Als Einstieg empfiehlt sich das 
Debüt Die Ahabs — Die Ballade von 
Jonathan und Tim, wo alles noch 
unausgegoren hin- und herschwappt: 
Reggae zu eigenartiger Fistelstimme, 
Drum’'n’Bass zu Ethnopop, geradezu 
virtuoses Rumgeknödel auf der 
Gitarre zu schleppendem Drumcom- 
puter. Nichts fügt sich wirklich und 
dadurch doch alles herrlich zusam- 
men - diese Platte markiert, dass in 


Zukunft bei den Beiden mit allem nur 


Erdenklichen zu rechnen ist. Zum 
Beispiel mit Techno-Smash-Hits auf 
The Icecreamchoppsticks —- Lasst euch 
in eurer Mickrigkeit nicht stören, mit 
verzückt verkifften Drones, derangier- 
tem Witthüser & Westrupp-Hippie- 
folk und eigenartigen Blues-Ein- 
sprengseln auf Die Teezeremonie 
(nett), aber auch mit Free-Form- 
Noise und Metal-Core, grandios vom 
‚niedlichen« Gesang abgefedert, auf 
50 Ways To Kill Me. Auf dieser Platte 
wird unter anderem einer Radio- 
station gedankt, die das Ganze als 
»gay« angekündigt hatte, vielleicht 
wegen all den tätowierten, halbnack- 
ten, schwitzenden Musikerkörper 

auf den Covern, vielleicht wegen der 
Art und Weise, wie sich die beiden 
Musiker gegenseitig mit hohen Stim- 
men hymnisch besingen - so viel 
steht fest: Irritierend ist diese Musik 
allemal. Sie passt nirgends rein. Und 
damit herrlich in testcard. 

[alle: New Amerika / a-Musik] mb 


ERDEM HELVACIOGLU 
Altered Realities O 


Der in Istanbul lebende Gitarrist 

und Komponist Erdem Helvacioglu 
hat ein Album mit Akustikgitarre und 
Live-Electronics aufgenommen, das 
eine bittersüße Stimmung verbreitet, 
voller Melancholie und durchdrungen 
vom Charme seiner Heimatstadt — 
soll heißen, musikalisch zwischen 
Orient und Okzident angesiedelte 
Musik, die türkische Musiktradition 
sehr behutsam mit westlicher Avant- 
garde verbindet. Helvacioglu hat 
bereits mit Musikern wie Scanner 
und Merzbow zusammengearbeitet, 
doch Altered Realities scheint sein 
bislang persönlichstes Werk zu sein: 
Versunken, kontemplativ, manchmal 
etwas süßlich, dies aber im positiven 
Sinne, durchaus vergleichbar mit 
den Arbeiten von Fennesz. Eine 
leichte Wehmut durchzieht diese 
Improvisationen, die elegisch auf- 
und abwallen und sich manchmal 
an den Rand der Stille begeben. 
Dieses beruhigend wirkende, aber 
keineswegs auf »Ambient« reduzier- 
bare Album schert so völlig aus allem 
aus, was derzeit angesagt ist, dass 
man diesen Mut zur Eigenständigkeit 
einfach nur begrüßen kann. 


[New Albion Records /www.newalbion.com] 
mb 


TEXT Of LIGHT 


ROSEN 
TEXT OF LIGHT 


Un Pranzo Favoloso / A Fabulous 
Lunch ® 


Zeitgenössische Improvisations- 
Platten — auch solche, auf denen 
Mitglieder von Sonic Youth mit- 
spielen - sind nicht davor gefeit, 
sich schnell langweilig oder beliebig 
anzuhören. Improvisierte Musik, die 
auf Tonträger auch ohne visuelle 
Aspekte »funktioniert«, benötigt eine 
spezielle Atmosphäre, bloß eruptive 
Noise-Kaskaden sind da meist zu- 
wenig. Diese Aufnahme von Text 

Of Light funktioniert dagegen als 
faszinierendes Tondokument, ohne 
dass man die Musiker beim Erzeugen 
der Klänge sehen muss, ja ohne 
dass man selbst den Film von Stan 
Brackhage sehen muss, zu dem 
diese Musik ursprünglich - im Mai 
2005 — aufgeführt wurde. Alan Licht 
(Gitarre), Lee Ranaldo (Gitarre, 
Electronics), Ulrich Krieger (Saxo- 
phon) und Tim Barnes (Schlagzeug, 
Electronics) verzetteln sich an keiner 
Stelle, sondern arbeiten mit sehr 
viel Dynamik. Passagen langsam 
anschwellender Ambient-Drones 
und heftige Post-Brötzmann-Sax- 
Ausbrüche wechseln einander ab, 
dazwischen gibt es noch unzählige 
andere Klangfarben und Nuancen, 
die das Pendel zwischen atmosphä- 
rischem Drift und harschem Lärm 
unregelmäßig und unterschiedlich 
intensiv ausschlagen lassen. Die auf 
1.500 Exemplare limitierte CD be- 
weist, dass improvisierte Musik noch 
immer überraschen kann. Und dies 
nicht dank einer Verzahnung von 
Electronics, Freejazz-Elementen und 
Post-Rock (das an sich wäre nichts 
Besonderes mehr), sondern dank 
eines konzentrierten Zusammen- 
spiels, das Noise und Wohlklang 
gleichwertig behandelt und beides 
voller unerwarteter Wendungen 
kombiniert. 


[Final Muzik /www.finalmuzik.com] mb 


I-ZIQ 
Duntisbourne Abbots 


Soulmate Devastation Technique 
CD/3® 


BROCKDORFF KLANG LABOR 
Mädchenmusik ® 


BLACKEN THE BLACK 
Entrance tothe exit O@® 


Drei hochgradig unterschiedliche 
Platten, die Promoeingang-Willkür 
aber dennoch zu einer Standortbe- 
stimmung zusammenschmeißt. Und 
das unter der etwas blöden Frage 
nach den »elektronischen Überle- 
bensaspekten« (Arbeitsbehauptung), 
also nach der Form des mehr oder 
weniger pophistorisch zielgerichteten 
Überlebens im so überfüllten wie 
abgestandenen Marktsegment »elek- 
tronische Musik«. Elektronische Mu- 
sik unter den umgeschöpften Vor- 
zeichen von Techno und House ist ja 
jetzt auch schon wieder so alt wie 
Emerson Lake & Palmer niemals wur- 
den. Und sie zeigt in einigen Unter- 
formen längst schon die Tendenz 
(z.B. als »Wiener Elektronik«), zum 
Bombastrock der Nuller Jahre gewor- 
den zu sein — aber der Reihe nach ... 
Anschauungsobjekt 1: I-ziq, aktu- 
elle Veröffentlichung. |-ziq gehören in 
den Kontext von Listening-Electro- 
nica der mittleren 1990er, die die 
boomende Klangmasse der boomen- 
den Clubkultur in komische Schüs- 
seln goss, um sie zu grotesken Fran- 
cis-Bacon-Porträts davon erkalten 
zu lassen. Das geschah unter dem 
Verdacht, dass es nicht reichen 
würde, mit den richtigen Drogen im 
Falschen zu experimentieren und sich 
in speziellen, drumherum aus dem 
Boden gestampften Schutzräumen 
mal so richtig gehen zu lassen. Denn 
die klassische Clubform, damals kurz- 
zeitig als Austragungsort eines sozial 
Anderen markiert, bleibt eben auch 
nach der durchzechtesten Nacht 
und dem selbstgefährdensten Flüs- 
sigkeitsverlust eine Ausgehform im 
gesellschaftlichen Reproduktionszu- 
sammenhang. Eben ein Club. Diese 
Eingezäuntheit konnte sich in den 
diversen Techno-Spielarten als for- 
maler Strengeaspekt genießen und 
als stilistische Reduktion befriedigen, 
und im besten Fall: über sich selbst 
und ihre Ermöglichungsbedingtheit 
Auskunft verschaffen, indem sie ihre 
Grenze vor sich her trug (und zwar 


durchaus: wie ein Demoschild). 
Keineswegs verwerflich (wir sind hier 
ja nicht bei der AdornitInnen-Chor- 
Probe), aber eben auch kein wirklich 
zersetzender Gegenentwurf. Und das 
verstrahlte Gerede hierüber war eben 
verstrahltes Gerede und Rainald- 
Goetz-Prosa. Der ins (durchaus im 
Sinne bildungsbürgerlicher Kunstbe- 
griffsduselei) Experimentelle sich ver- 
zweigende Seitenarm der Bewegung 
wollte nun die Technorevolte und das 
neu geschürfte Wissen in einer er- 
weiterten Formensprache verankern, 
die wieder auf das Offene, Weitgefä- 
cherte, Nicht-Genrefizierte abstellen 
sollte. Dies geschah in der Annahme, 
dass die neuen Erfahrungsweisen 
und Subjektivitäten dort anders und 
wahrscheinlich besser aufgehoben 
wären. Und dass sie außerhalb der 
straffen Ordnung der Clubkultur an- 
ders zirkulieren könnten, also auch: 
in ganz andere Kulturreflexzonen 
einströmen. Post-Techno begann sich 
in der Geschichte des radikalen Pop 
umzusehen und einzufügen und 
stieß dabei (erneut) auf den ganzen 
Sermon aus Elektroakustik, Free Jazz 
und (Post-)Industrial. Die sollten mit 
scharfkantigen Bruchstücken und 
den sozialen Verbrennungsrückstän- 
den von Techno aus ihrer je eigenen 
Erstarrtheitsselbsthypnose aufge- 
scheucht werden. Ungefähr an dieser 
schon etwas ausgeleierten Stelle 
befindet sich das aktuelle ]-ziq- 
(Über-)Lebenszeichen. Noch immer 
gibt besagte Techno-Form, einmal 
aus ihrer angestammten Grammatik 
rausgeflext, genug her, um bis auf 
weiteres damit als Hefeteig oder 
Knetmasse zu verfahren und so 
ästhetische Zustände vorzuführen, 

in denen Bewusstseinsformen auf- 
blitzen können, die noch jenseits 

des spätkapitalistischen Pre-Set- 
Bewusstseins liegen. Es geht also 

um autonomieästhetisch noch nicht 
ganz aufgegebene Posten und das 
klingt, bei aller mitschwingenden 
Fragwürdigkeit, doch noch einmal 
sehr gut (zumindest im konkreten 
Klangergebnis). Auf Duntisbourne Ab- 
bots Soulmate Devastation Technique 
scheint jedenfalls eine aggressive 
Katerstimmung und eine Progressive 
Ratlosigkeit die Teufelskreisläufigkeit 
des Euphorie-One-Night-Stands 

auf Four-to-the-Floor-Basis in seine 
selbstgewählten Schranken verweisen 
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zu wollen (der Club, in den ein 

Stück wie Dexedrine Girl passt, muss 
erst noch gebaut werden usw.). Die 
schroffe und bisweilen gut unfreund- 
liche Komplexität der Stücke ist 

eher auf Streifzüge aus durch eine 
sehr computergraphisch vorgestellte 
Psyche (anstelle des psychedelischen 
Eso-Wahrhaftigkeitsschwachsinns 
von 1970er-Psychonautik) als auf 
Ausgehverhalten — also ca. wie 
Mouse on Mars minus Bummellaune. 
Und selbst da, wo Technostückum- 
risse halbwegs beibehalten werden, 
wird Techno in der Reha-Maßnahme 
vorgeführt, wo er erst mal wieder 
laufen lernen muss nach seinem 
schweren Aufprallunfall auf »das 
Bestehende«. — Nur spaßeshalber 
einmal angenommen, es gäbe noch 
so etwas wie einen »State of the 

art« in der elektronischen Musik, 

der noch nicht zu Kleinstaaterei, 
Vetternwirtschaft und Weiterwurs- 
teln pulverisiert wurde, dann dürften 
l-ziq sich aktuell irgendwo in dessen 
ungefährem Einzugsbereich rum- 
drücken. 

Anschauungsobjekt 2: Brockdorff 
Klang Labor, Promo-CD. Brockdorff 
Klang Labor spielen den üblichen, 
vorgekauten Elektropop, der so tut, 
als hätte er von einer Krise von 
Elektro (insbesondere in der Pop- 
form) noch nichts gehört, und der 
damit eines der konstituierenden 
Bauteilchen genau jener Krise zulie- 
fert. Die reflexhaft sofort abschnur- 
rende Klingt-wie-Liste ist lang und 
verstopft mit Namen, die man/frau 
jetzt beinahe geschafft hätte zu ver- 
gessen: die faden Ladytron, die sehr 
ausgedachten BIS, die penetranten 
Saalschutz usw. Wie Legionen ande- 
rer auch (vgl. hierzu die Ein-Euro- 
Kiste des nächst gelegenen Second 
Hands) bemühen sie sich, die Erfah- 
rungen von Techno, House und Club 
in die klassische Songstruktur zurück- 
zubringen und hängen sich damit 
irgendwo zwischen nicht wirklich 
hinhauenden Tracks und nicht richtig 
funktionierenden, dafür aalglatten 
und Werbeagentur-pfiffigen Songs 
auf: Über ihrem Labtop Vereinsamte 
verfallen ja seit spätestens 2000 
reihenweise der vermuteten sozialen 
Raumtiefe von SingerInnen’'n’Song- 
writerlnnentum, ohne sich dabei die 
Mühe machen und die Zeit nehmen 
zu wollen, zu verstehen, wodurch und 
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wie die narrative Miniatur »Song« 
überhaupt einmal funktioniert haben 
soll. Dabei ist ja gerade der Dance- 
schlager ein äußerst prekäres Ding, 
was sich an den wenigen Fällen, wo 
er dann doch mal klappt, ablesen 
lässt, z.B. bei Andreas Dorau, Justus 
Köhncke oder Hans Nieswandt. 
Brockdorff Klang Labor pimpen ihre 
Version mit jenen beliebt-beliebigen 
Radikalitätssignalen auf, die man/frau 
z.B. auch von Jens Friebe kennt, der 
hier als Gast auftaucht (wie übrigens 
auch Knarf Rellöm, dessen eigenes 
Projekt, die Knarf Rellöm Trinity, ei- 
gentlich durch die scharfe und klare 
und jederzeit justiziable Distanz zum 
Elektropopmittelmaß besticht — 
warum eigentlich das schon wieder: 
Kann nicht Nein sagen? — Eine Hand 
sampelt die andere ...?). Eine Patch- 
work-Radikalität jedenfalls, die es 
aber meisterlich versteht, unverbind- 
lich genug zu bleiben, um nicht wirk- 
lich den Feuilleton-postmodernen 
Makel der Positionierung zu tragen — 
und dennoch (soll mal wieder der 
Trick hier sein) nicht gänzlich unpo- 
Sitioniert erscheinen will, für die, die 
so was überhaupt noch ansatzweise 
interessiert; der Rest kann's dann 
gleich ohne müßige Positionsklä- 
rungsspagate total knorke finden. 
Radical chic in Duftbaumform. Be- 
reitgestellt wird er über eine Hand- 
voll hinreichend durchgesetzter (und 
zwar: kunsthistorisch, keinesfalls ge- 
sellschaftspolitisch durchgesetzter) 
Icons aus der Geschichte der ästhe- 
tischen Radikalität. Also insgesamt 
schon zraumwohnung, aber halt 
noch nicht ganz in dieser ästheti- 
schen Eigenheimzulageform, sondern 
schon noch so ein bisschen und 
irgendwie instandbesetzt. Selbstbe- 
schreibungs-Sätze wie »Dancing with 
Debord on my mind!« mögen zwar 
aktuell Promozettels Traum sein, aber 
ansonsten hat Guy Debord mit der 
vorgelegten Platte ungefähr so viel 
zu tun wie Che-Guevara-T-Shirts mit 
Enteignung der Produktionsmittel. 
Alles in allem: Ganz netter Versuch 
mit der fortlaufenden Nummer 2186. 
Anschauungsobjekt 3: Blacken 
The Black, Projekt-Doku-Platte. Bla- 
cken The Black ist eine gemeinsame 
Studiohockerei von Albert Pöschl 
(dis*ka, Queen of Japan), Saam 
Schlamminger (sonst als Chronomad 
tätig) und Annika Line Trost (Trost, 


Cobra Killer) — und sehr gut. Ihre 
Stücke basieren auf elektronischen 
Rhythmuspatterns, aufgebohrt von 
Pöschls tieffrequentem Bass und 
akzentuiert von meist akustischen 
Folk-Instrumenten, die selbst wie 
Samples gespielt werden, darunter 
die von Schlamminger ganz ohne 
Ethno-Aufgekratztheit behandelte 
persische Tombak und die Dohol, was 
auch immer das eigentlich genau ist. 
Nicht nur damit erinnern sie tatsäch- 
lich mal an die legendäre New Yorker 
No-Wave-Folk-Band Y-Pants. Ihre re- 
pititiven und gewissermaßen flachen 
Songhierarchien bekommen es wirk- 
lich einmal hin, Song und Track inein- 
ander eindringen und miteinander 
kopulieren zu lassen, ohne dass das 
eine dann bloß Präfix bzw. hetero- 
sexistische Gattinnenfunktion des 
anderen wäre. Blacken The Black hal- 
ten dagegen die Idee des Hybriden, 
also Song und Track als Vexierver- 
hältnis — was ungleich pseudo-post- 
modernes Additionsverhältnis ist. 
»Song« zum Beispiel im Sinne von 
narrativen Schnapsschüssen, die eben 
in der Konzentration und Beschrän- 
kung mehr erzählen und einfangen 
als die übliche Elektropunk/-clash/- 
pop-Geschwätzigkeit. Am besten zu 
greifen ist das vielleicht in ihrer Ver- 
sion von Death To Everyone - eines 
der letzten wirklich prägnanten und 
zwingenden Will-Oldham-Stücke 

(in der Bonnie-Prince-Billy-Inkarna- 
tion), die über knapp zehn Minuten 
Spielzeit zu einem Song-Drone aus- 
gewalzt wird. Und anstatt ihr Pulver 
in bloß abgespulten Schnellschuss- 
salven zu verjubeln, wie eben Brock- 
dorff Klang Labor, arbeiten Blacken 
The Black über die gesamte Platte 
hinweg an einer ruhigen, kontinuier- 
lichen, wie schwebenden Anspan- 
nung, die sich als Unruhe auf den 
oder die Endverbraucherln überträgt. 
Die thematisch in Projektname, 
Ästhetik und auf Textebene mehrfach 
gespiegelte Metapher der Schwärze 
(die fast nirgends beim aus Dark 
Wave und großen Teilen der Drone- 
Kultur bekannten Budenzauber lan- 
det) erhält wie von selbst eine gesell- 
schaftliche Dimension. Ganz ohne 
anbei gehängte Radical-Chic-Stich- 
wort-Attachments scheint sie ein 
Kommentar sein zu sollen, der die 
schleichenden Verdüsterungsformen 
der mitteleuropäischen Lebensum- 
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welt zu einer komplexen Phäno- 
menologie zu ordnen versucht. Und 
dabei doch auch - in einem post- 
adornitischen Sinne — Musik aus 
ihnen schlagen will, die sich nicht 
auf ihr Unmöglichgewordensein 

als weinerliches Negationsklischee 
enttäuschter Bilddungsbürgerkinder 
zurückzieht, sondern all das viele, 
komplizierte und unübersichtliche 
Für und Wider, aus dem Kunst nun 
einmal gebaut ist, in selbstbezüg- 
lichen Systemen organisiert, die dann 
wiederum eher Track heißen müss- 
ten. Etwas woran ja auch Dubstep- 
Platten zu arbeiten scheinen. 

[l-zig: Planet Mu Records Ltd; Brockdorff: 


Zick Zack /Indigo; Blacken: Echokammer / 
www.echokammer.de] fas 


DER BRANDSTIFTER 
Brennen ab das Haus ® 


Die Picture-Single zitiert das Swell- 
Maps-Cover von A Trip To Marineville 
und gibt damit bereits unverhohlen 
zu erkennen, dass hier jemand sein 
Herz in den ı98o0er-Jahren verloren 
hat. Das gilt nicht weniger für die 
Musik: Ein wild umher zuckender 
Drumcomputer mit Referenzen an 
eine Zeit vor Drum'n’Bass und über- 
dreht vorgetragene deutsche Texte 
drücken Sehnsucht aus nach jener 
Zeit, als man auf dem Schulhof noch 
als Außenseiter punkten konnte, 
wenn man Der Plan statt BAP gehört 
hatte. Diese Single ist dermaßen 
retro, dass man sie beinahe für ein 
authentisches Zeugnis aus den Früh- 
achtzigern halten könnte. Wie aber 
umgehen mit dem Schicksal der 
späten Geburt? — Macht das ausge- 
wiesene Datum von 2007 die Musik 
schlechter, als wenn sie 1981 ent- 
standen wäre? Natürlich nicht. Und 
doch fehlt bei so viel Versunkenheit 
in eine Epoche, deren Dringlichkeit 
sich nicht wiederholen lässt, das 
Fordernde oder doch zumindest ein 
Bruch, der dies als Blick aus dem 
Jahre 2007 ausweist. Besser als 90% 
des gegenwärtigen deutschen Indie- 
pops mag das allemal sein, jedoch 
nicht als nach vorne weisender 
Entwurf, sondern als Bernstein, der 
Unwiederbringliches umschließt 
und dabei längst Totes fast lebendig 
aussehen lässt. Schöne Musik, wenn 
auch wie Geisterstimmen ... 


[Kernkrach/www.kernkrach.de] mb 
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FURSAXA 
Alone In TheDark Wood ® 


Das musikalische Hippie-Revival hat 
sich nicht bloß als Mode, sondern als 
ziemlich resistent erwiesen und nun 
schon seit mindestens sechs Jahren 
in den verschiedensten Formen von 
Folk über Neo-Psychedelic bis zu 
Glöckchen-Klingklang die verschie- 
densten Post-Punk-Szenen infiziert, 
damit aber auch musikalisch dan- 
kenswert geöffnet. So erfahren wir 
nun — und müssen uns darüber wohl 
kaum mehr wundern —, dass sich 

die Musikerin Tara Burke aka Fursaxa 
unter anderem von Hildegard von 
Bingen hat inspirieren lassen. Musika- 
lisch ist ihr inzwischen fünftes Album 
mit allen Free-Folk-Wassern gewa- 
schen, ein einziger Trip aus psyche- 
delisch eingesetzten, »dünn« klingen- 
den Instrumenten, darunter Glocken, 
Schellen, Flöte, Balalaika und Banjo. 
Gesang kommt nur noch lautmale- 
risch zum Einsatz, manchmal sorgt 
ein Casio für ein lang anhaltendes 
elektronisches Flirren, das der anson- 
sten fragilen Musik ein wenig Konsis- 
tenz verleiht. Und auch die Titel der 
Stücke entsprechen ganz dieser in- 
zwischen bereits zum eigenen Genre 
gewordenen Musik, beziehen sich auf 
Landschaften, Tiere und Archaisches. 
Tara Burke, die bereits mit Künstlern 
wie den Charalambides und The 
Jewelled Antler Collective zusam- 
mengearbeitet hat, reiht sich mit 
Alone In The Dark Wood nahtlos ein in 
die große, versponnene US-finnische 
Achse des Waldschrat-Folk, dessen 
Magie man sich nur schwer entzie- 
hen kann ... Man mag dieser Musik 
Eskapismus vorwerfen oder einen 
latenten Hang zum Esoterischen, 
doch das Fließende, Amorphe, Nicht- 
Abgeschlossene dieser driftenden 
Klänge stellt Platten wie Alone In 
The Dark Wood auch in die Fluxus- 


Tradition; sie lassen sich so, wenn 
man denn will, als emanzipatorischer 
Gegenentwurf zu jeglicher Form 

von festgelegter Musik deuten. Eine 
andere Lesart, die an Phänomenen 
wie Fursaxa die endgültige Hinwen- 
dung freier Musikansätze zu Esoterik 
und reaktionären Essenzialismen aus- 
macht, ist allerdings auch möglich. 
Entscheiden Sie selbst. 

[ATP Recordings /Rough Trade] ksa 


SHAPES + SIZES 
Split Lips, Winning Hips, A Shiner ® 


Kanada und kein Ende! Noch so 

eine übersprudelnde Band, in diesem 
Fall aus Vancouver, die »Post-Punk« 
nicht wie eine leere Floskel aussehen 
lässt, sondern die tatsächlich in jeder 
Hinsicht (Punk-)Rock demontiert, 

bis davon nur noch Scherben übrig 
bleiben, die allerdings reizvoll funkeln 
und glitzern. Derangierte Gitarren, 
ungewöhnliche Rhythmen und 
Breaks und eine ausdrucksstarke Sän- 
gerin — all das zeugt von einer musi- 
kalischen Nähe zu Deerhoof. Beide 
Bands pflegen einen ähnlichen An- 
satz, doch Shapes + Sizes sind noch 
etwas verknoteter (was wiederum 

an der stimmlichen Finesse von 
Caila Thompson-Hannant liegt, die 
das ganze Spektrum von niedlich 

bis aggressiv, von melodisch bis hals- 
brecherisch in den Songs abfackelt), 
andererseits klingen Shapes + Sizes 
aber auch luftiger, geben der Orgel 
und manchmal auch Bläsern den 
nötigen Raum, fast schon so etwas 
wie Soul-Atmosphäre aufkommen 
zu lassen. Andere Stücke wiederum 
integrieren nicht minder unkonven- 
tionell Folk- und Country-Elemente. 
Dass in der Dankesliste den ähnlich 
großartigen The Good Good gedankt 
wird (siehe Rezension in testcard 

# 16), verwundert nicht, handelt es 
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sich doch in beiden Fällen um Grup- 
pen, die unter Leitung einer starken, 
eigenwilligen Sängerin zu einem 
Nicht-Stil gefunden haben, der 
ebenso progressiv wie eingängig ist. 
Avantgarde (oder das, was von ihr 
übrig geblieben ist), kann eben auch 
leichtfüßig daherkommen. 

[Asthmatic Kitty Records/Cargo] mb 


THEE MORE SHALLOWS 
Book OfBadBreaks D® 


Dieses Trio gibt endgültig Anlass 
dazu, sich von der Vorstellung zu 
lösen, Anticon sei ein auf alternative 
HipHop beschränktes Label, denn 
Thee More Shallows spielen lupen- 
reinen Indie-Pop, in dem HipHop 
nicht die Spur vorkommt - trotz 
Beteiligung von Odd Nosdam, der 
Electronics, Violine und Horn mit 
einbringt. Entstanden sind die Stücke 
in Minimalbesetzung an Casio und 
Akustikgitarre. Diesen Minimalismus 
merkt man selbst noch den fertigen 
Aufnahmen an, obwohl es sich um 
eine perfekte Produktion handelt, 
die an keiner Stelle lo-fi klingt. Über 
alle Nummern wurde ein schwieme- 
liger Glam-Schmelz gelegt, vergleich- 
bar mit Bowie zur Hunky Dory-Phase, 
ansonsten herrscht Wildwuchs vor, 
ein kreativer Eklektizismus, der dann 
doch wieder irgendwie für Anticon 
charakteristisch ist und inzwischen 
wohl den kleinsten gemeinsamen 
Label-Nenner bildet. Kein Mensch 
braucht Schubladen, doch um diesen 
irrwitzigen Mix halbwegs einteilen 

zu können, empfiehlt es sich, von 
Post-Pop statt Post-Rock zu spre- 
chen, denn abgesehen von den sehr 
effektiv und keineswegs nervig ein- 
gesetzten Metal-Gitarren in einem 
Zwischenpart, der zwei Songs mit- 
einander verkittet, kommt Rock 

hier kaum vor. Thee More Shallows 
arbeiten vielmehr an einer längst 
verschollenen Pop-Vision, die zurück- 


geht auf eine Zeit, zu der catchy 
und sexy noch keine diskreditierten 
oder abgehalfterten Begriffe waren, 
sondern Freiheit verhießen. Weil sich 
zwar der Sound und die Melodien 
der frühen Siebziger, nicht aber das 
Freiheitsgefühl und die Sublimität 
der damaligen Glam-Pop-Ansätze in 
unsere Zeit übertragen lassen, arbei- 
ten Thee More Shallows notgedrun- 
gen bzw. aus guten, klugen Gründen 
an einem »nur noch« zitierend arbei- 
tenden Glam-Pop, der sich bisweilen 
wie eine sexy Variante der eher frü- 
hen (zwar ganz guten, aber unsexy) 
They Might Be Giants anhört. 
[Anticon/ Alive] mb 


HANNA HARTMAN 
Ailanthus ® 


Die Musikerin und Komponistin 
Hanna Hartman hat mit diesen vier 
zwischen 2003 und 2006 entstan- 
denen Stücken für ein Tanzstück 

von Gunilla Heilborn weitaus mehr 
als eine weiteres, anspruchsvolles 
Musique-Concrete-Album geschaffen 
- dieser alle Sinne in Anspruch neh- 
menden, vor lauter Intensität fast 
berstenden Musik haftet keinerlei 
sophistication an, keinerlei kontem- 
plative Trägheit und keinerlei Hoch- 
kultur-Duktus, der für viele elektro- 
akustische Kompositionen charak- 
teristisch ist. Nein, hier geht es von 
der ersten Minute an voll zur Sache. 
Es handelt sich um höchst dynami- 
sche, zum Teil rhythmisch struktu- 
rierte Kompositionen, die komplett 
auf Geräusch basieren. Körpergeräu- 
sche, Tierstimmen, Plastik und ähn- 
liche Klangquellen sind hier so mon- 
tiert worden, dass das musikalische 
Ergebnis durchaus Pop-Appeal be- 
sitzt, auch wenn die Stücke weit von 
konventionellen Songs entfernt sind. 
Das hört sich in den besten Momen- 
ten so an, als hätte Pierre Henry ver- 
sucht, eine John-Coltrane-Aufnahme 
aus reinen Musique-Concröte-Ver- 
satzstücken zu rekonstruieren. Aben- 
teuerlich also! Im Gegensatz zu Mat- 
thew Herbert, der aufwändig Alltags- 
geräusche sampelt, um sie dann in 
konventionellem Dance-Pop unter- 
gehen zu lassen, sind die Aufnahmen 
auf Ailanthus wirklich halsbrecherisch 


und ebenso catchy wie experimentell. 


[Komplott/a-Musik] ksa 


Pullhair Rubeye D® 


PANDA BEAR 
Person Pitch ® 


Animal Collective sind ein guter 
Beweis dafür, dass eine gute Band 
eben mehr ist als die Summe der 
einzelnen Teile: Zwar ist das aktuelle 
Soloalbum von Panda Bear mit 
seinem fantastischem Pop-Appeal 
und seinem dreisten Eklektizismus 
wirklich großartig, trotzdem fehlt 
ihm etwas von der Genialität des 
Kollektivs. Will man es sich bei der 
Beschreibung seiner Musik leicht ma- 
chen, würde es reichen, einfach die 
Dankesliste im Booklet abzudrucken, 
Da finden sich wahllos nebeneinan- 
der Syd Barrett, Ennio Morricone, 
Kraftwerk, Prince, Satie, Aphex Twin 
Black Flag oder Black Dice. Wer alle” 
diese Einflüsse heraushören will, ist 
ein Schelm, trotzdem versteht man 
dadurch die Musik von Panda Bear 
besser. Hier ist jemand am Werk, der 
genau weiß, worauf er sich bezieht 
und der gerade dadurch trotzdem 
etwas wunderbar Neues schafft. 

In gewisser Weise stellt der fast reine 
Einsatz von Elektronik zu Songs, 

die mit Gospel-, Disco- und psyche_ 
delischen Elementen spielen, die 
Vorwegnahme des siebten Animal- 
Collective-Albums dar. 

Und in der Tat bilden beide Solo. 
Alben zusammengenommen ein 
wunderbares Bindeglied zwischen 
Feels und Straberry Jam, wenn auch 
das andere feste Bandmitglied von 
Animal Collective, Avey Tare aka 
Dave Porter, in seiner Kollaboration 
mit der ehemaligen Müm-Musikerin 
Kria Brekkan aka Kristin Anna Valtys. 
dottier etwas von dem tierischen 
Esprit vermissen lässt. Dafür erkennt 
man in den Solowerken, wo wessen 
Stärke liegt: Während Panda Bear mit 
seinem an Syd Barrett erinnernden 
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Gesang für die unübertrefflichen 
Melodien der Band zuständig ist, ist 
Avey Tare wohl eher der Meister der 
versponnenen Loops. Von der Gitarre 
und dem Klavier, mit denen letztere 
ihr Album eingespielt haben wollen, 
ist hier nicht mehr viel zu erkennen, 
und auch der Gesang klingt eher 
geisterhaft. Die Aufnahmen sind 
ganz im Sinne des hippiehaften Expe- 
rimentierens rückwärts abgespielt 
worden. Dabei entsteht eine bedroh- 
liche Stimmung, die Hippies vermut- 
lich wahnsinnig machen würde. 


[paw Tracks/Cargo] cw 


HEINER GOEBBELS & 

ALFRED HARTH 

Ho mmage/Vier Fäuste für 
Hanns Eisler & Vom Sprengen des 
Garten 

Die Doppel-CD führt zwei Platten 
ammen, die ursprünglich Ende 


us 
der 1970er-Jahre aufgenommen wur- 
den und als Vinyl-Originale begehrte 


mierstücke sind. Mit seinen 
Eisler-Interpretätionen knüpft der 
Frankfurter Musiker und heutige 


‚ jährlich 
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Theaterintendant Heiner Goebbels 
an seine Arbeiten mit dem Soge- 
nannten Linksradikalen Blasorchester 
an, einem musikalisch sehr freien 
Straßen-Ensemble mit dem Anspruch 
einer direkten Musik »von unten«. 
Bevor Goebbels mit seiner Band Cas- 
siber ein großartiger Brückenschlag 
zwischen Free Jazz und New Wave 
gelang und Alfred Harth die Forma- 
tion Gestalt et Jive gründen sollte, 
nahmen sie zwei Duo-Alben mit sehr 
freien Eisler-Interpretationen auf, 
gespickt mit einigen Eigenkomposi- 
tionen, darunter das damals leider 
schon notwendige Rock gegen rechts. 
Goebbels ist an Piano, Orgel, Akkor- 
deon und Tenorsaxophon, Harth an 
Saxophon und Klarinette zu hören. 
In Minimalbesetzung crossovern die 
Beiden noch bevor es diesen Begriff 
gegeben hatte, lassen Arbeiterkampf- 
lieder auf Free Jazz prallen und fügen 
immer wieder leicht swingende Mo- 
mente dazwischen. Zwei unversöhn- 
lich nach vorne blickende Alben aus 
der Zeit, als das Herz von Frankfurt 
noch links schlug, sind nun von dem 
britischen ReR Megacorp-Label — des- 
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sen Labelinhaber Chris Cutler (Henry 
Cow) den Frankfurter Musikern schon 
in den 1970ern nahe stand — wieder 
zugänglich gemacht worden. Ein 
Toast auf diese unprätentiösen Eisler- 
Verarbeitungen, die noch weit von 
Kabarett oder bildungsbürgerlichem 
Theater-Duktus entfernt sind. 


[ReR Megacorp] mb 


FUO 

Shmuzzle © 

Das Quartett aus Hamburg spielt 
Post-Pop mit viel Vibraphon. Viel 
Vibraphon! Das erinnert mitunter 

an die Weichspülerproduktionen, die 
in Kaufhäusern zum Shoppen animie- 
ren sollen. Die CD eignet sich daher 
zunächst einmal gut zu Tätigkeiten, 
bei denen man den Gedanken freien 
Lauf lassen kann: Geschirrspülen, 
Staub wischen, Fahrstuhl fahren ... 
you name it. Wer in diesen Phasen 
der Entspannung nicht völlig auf 
Standby-Modus schaltet, wird jedoch 
bemerken, dass die acht Stücke 
untergründig nicht gar so glatt sind, 
wie das Vibraphon es vorzutäuschen 


s jenseits 
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versucht. Unberechenbar wird hier 
durch Stile und Rhythmen gekurtt, 
mitten im Stück die Richtung ge- 
wechselt, quer durch Jazz- und Blues- 
versatzstücke, vorbei an Breakbeats, 
weiter zu emocorigen, schwermü- 
tigen Gitarrenläufen. Am Ende eines 
Stücks weiß man oft nicht mehr, 

wie es angefangen hat, und findet 
wahrscheinlich trotzdem alles schlüs- 
sig, was auf dem Weg dorthin pas- 
siert ist. Das erinnert im Ansatz 
stellenweise an die früheren Tortoise, 
ist aber weniger verkopft, klingt eher 
verspielt als vertrackt. Ein bisschen 
kitschig also, das Ganze, aber genau 
das Richtige für vom grauen Winter- 
wetter strapazierte Seelen. 


[www.fuofuo.net] aa 


PERLONEX 
Tensions ®) 


Die »Spannungen«, von denen der 
CD-Titel spricht, fanden anlässlich 
des fünfjährigen Bestehens von 
Perlonex 2004 im Berliner Podewil 
statt. Die 1998 gegründeten Perlonex 
bestehen aus Ignaz Schick (Turnta- 
bles, Electronics), Jörg Maria Zeger 
(Gitarre, Electronics) und Burkhard 
Beins (Percussions, kleine Objekte). 
Das Trio darf zur Speerspitze einer 
neuen Generation frei improvisieren- 
der Musiker gezählt werden, die das, 
was einmal Freejazz genannt wurde, 
um Bereiche wie Elektroakustik, 
Musique Concr&te und DJ Culture 
ergänzt haben. Für ihr Geurtstags- 
konzert haben sie zwei illustre Gäste 
eingeladen und mit jedem von ihnen 
ein je eigenes Set eingespielt, das 
sich hier auf jeweils einer der beiden 
CDs dokumentiert findet. Zum einen 
ist der EX-AMM-Musiker Keith Rowe 
an der Tabletop Guitar und Electro- 
nics zu hören, zum anderen Charle- 
magne Palestine an Piano und Key- 
boards. Während das Set mit Rowe 
sehr konzentriert mit subtilen Klän- 
gen arbeitet und herkömmliche Har- 
monievorstellungen fast ganz über 
Bord wirft, kommt es bei dem Pales- 
tine-Set zu einem geradezu versöhn- 
lichen Sog aus angenehm vor sich hin 
strudelndem Loop-Ambient mit gele- 
gentlichen, nie aufdringlichen Piano- 
Einsprengseln. Die beiden Sets doku- 
mentieren nicht nur die Vielseitigkeit 
der Gruppe, sondern unterstreichen 
noch einmal, dass Improvisation ein 
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Spiel mit offenem Ausgang ist, des- 
sen Entwicklung die Musiker selbst 
gar nicht vorweg bestimmen oder 
festlegen wollen — obgleich natürlich 
der musikalische Background der 
beiden Gäste ein wenig die Stoßrich- 
tung vorgegeben haben mag. Ein ein- 
drucksvolles Klangerlebnis, das nun 
endlich von dem kleinen ukrainischen 
Nexsound-Label veröffentlicht wurde 
und auch jenseits des Live-Aspekts 
seine volle Wirkung entfaltet. 


[Nexsound /www.nexsound.org ] mb 


VERSCHIEDENE 


Peanut Butter Wolf presents Stones 
Throw Ten Years O 


Stones Throw Records ist eine der 
letzten Bastionen im Kampf gegen 
die zunehmende formelle Verarmung 
des HipHop. Fernab jeglicher kom- 
merzieller Vermarktung und arrogan- 
ten Bling-Bling-Geprotzes, hat der 

DJ und Produzent Chris alias Peanut 
Butter Wolf ein breites Spektrum 

an Veröffentlichungen geschaffen, 

die allesamt als Meilensteine des 
Independent-HipHop gelten dürfen. 
Man denke nur an die vernebelten 
Hörspiel-meets-Rap-Platten von 
Quasimoto oder an MF Dooms Kolla- 
boration mit Dangermouse auf The 
Mouse And The Mask. Zum Jubiläum 
des Labels versammelt die Compila- 
tion Stones Throw Ten Years einige 
der besten Independent-HipHop- 
Produktionen der letzten zehn Jahre. 
Mit bereits veröffentlichten Album- 
Tracks und exklusivem Material ist 
eine großartige Zusammenstellung 
gelungen, die in ihrer musikalischen 
Bandbreite ihresgleichen sucht. Eng 
verbunden ist das Label vor allem 
mit dem im letzten Jahr verstorbenen 
Ausnahmeproduzenten ]} Dilla, dessen 
Beat- und Sample-Collagen das 
Genre Left-field-HipHop entschei- 
dend geprägt haben. Dass J Dilla auf 
dieser Compilation nicht fehlen 
durfte, versteht sich daher von selbst, 
auch wenn mit Two Can Win leider 
nur ein Stück aus seinem schier un- 
erschöpflichen Repertoire vertreten 
ist. Wie sehr dessen dekonstrukti- 
vistische Methodik (aus einem fünf- 
sekündigen James-Brown-Sample 
bastelte J Dilla schon mal einen kom- 
pletten Track) eine ganze Generation 
von Produzenten beeinflusst haben, 
wird angesichts dieser geballten 


Werkschau erst so richtig deutlich. 
Was die hier versammelten Stücke 
auszeichnet, ist das Gespür für die 
Musikalität eines Beats. Die Leistun- 
gen der hier vertretenen, zumeist 
vollkommen unbekannten MCs sind 
dabei eher zweitrangig; entscheidend 
sind die rhythmischen Strukturen, 
das Arrangement der einzelnen 
Versatzstücke aus Samples, Beats 
und Loops. So findet sich neben dem 
abstrakten Left-Field-HipHop des 
Produzenten Madlib (sowie seinen 
diversen Nebenprojekten), auch 
Abseitiges wie der psychedelische 
Folk-Jazz auf Aloe Blaccs Arrive 

oder die gruselige Stalker-Phantasie 
Gary’s In The Park des Keyboard- 
Tüftlers Gary Wilson. Da sich Stones 
Throw in den letzten Jahren wieder- 
holt um die Wiederveröffentlichung 
von Rare-Funk-Singles verdient 
gemacht hat, wird mit Stücken der 
Co-Real Artists und Fabulous Souls 
auch diesem Genre gebührend Platz 
eingeräumt. Dass diese Nummern 
nicht wie nostalgische Fundstücke 
klingen, sondern sich logisch in die 
Zusammenstellung einfügen, ist 

vor allem der Tatsache geschuldet, 
dass Funk, Jazz und Soul immer als 
wichtigste Bezugspunkte aller Pro- 
duktionen hörbar werden. Musika- 
lische Referenzen werden hier nicht 
einem gigantischen Produktions- 
apparat untergeordnet, sondern sind 
ganz konkret erfassbar. In Stücken 
wie Sunrays des Yesterday New 
Quintett oder Dudley Perkins’ ge- 
heimnisvoll schimmerndem Falling 
verschwimmt die Grenze zwischen 
Modern Jazz, Soul und HipHop. 
Dass Stones Throw Records ohne das 
kreative Potential des Turntablism 
nicht denkbar wäre, wird auf der 
zweiten CD deutlich. Hier werden alle 
Stücke in einem überragenden Mix 
von DJ Rocc noch einmal unterein- 
ander in Beziehung gesetzt. 


[Stones Throw Records] msch 


HERPES Ö DELUXE 
Kielholen ® 


Seit über 10 Jahren arbeiten Herpes 
Ö Deluxe aus Bern an ihrem eigenen 
Noise-Drone-Kosmos, in dem 
Post-Industrial und Ambient einander 
spielerisch durchdringen, »harsch« 
und »schön« also dicht beieinander 
liegen oder miteinander verschmol- 


P"\ 


zen werden. Knistern, Rauschen, 
Knorpeln und Knurpseln, oder was für 
lautmalerische Ausdrücke einem 
hierzu auch immer einfallen mögen, 
werden mit Alltagsgeräuschen ver- 
bunden — auf dem ersten Stück bei- 
spielsweise das Ticken und Klingeln 
eines Weckers —, Methode und Resul- 
tat sind oft ganz simpel, aber immer 
eindrucksvoll atmosphärisch. Der 
Schweizer Musiker Reto Mäder aka 
RM74 (an anderer Stelle in dieser 
testcard ebenfalls mit Neuveröffent- 
lichungen besprochen) hat mit dieser 
ersten Veröffentlichung für das neue 
Hinterzimmer-Label eine Art »Best 
of« von Herpes Ö Deluxe aus den 
Archiven zusammengestellt und die 
Stücke neu bearbeitet (Remix wäre 
der falsche Ausdruck), also unter 
anderem bis zu 50 Minuten lange 
Tracks auf beinahe konventionelle 
Songlänge gestutzt. Kommerziell ist 
das allerdings nicht ausgefallen, dazu 
ist das Ausgangsmaterial zu sperrig. 
Die Musik, die in einer ähnlichen 
Tradition steht wie Strafe für Rebel- 
lion oder Cranoiclast, fischt zwar 
nicht in neuen Gewässern, setzt aber 
vertraute Klänge auf höchstem Ni- 
veau fort. Anschwellende, die Inten- 
sität steigernde Soundscapes sind 
nun mal zu einem zeitlosen Subgenre 


der experimentellen Musik geworden, 


das schon lange nicht mehr für sich 
beanspruchen kann oder will, unsere 
Hörgewohnheiten zu revolutionieren. 
Das macht diese Musik freilich weder 
schlecht noch überflüssig. 


[Hinterzimmer /Karbon ] mb 


TETUZI AKIYAMA & GREG 
MALCOLM 


Brombron 12: Six Strings ® 


JON MUELLER & 
MARTIJN TELLINGA 


Brombron 13: Bowl, Helicopter ® 


Die in der Brombron-Serie des 

Labels Korm Plastics erscheinenden 
Veröffentlichungen versammeln Ge- 
meinschaftsarbeiten, die wechselnde 
MusikerInnen als artists in residence 
in dem Kunstraum Extrapool im 
niederländischen Nijmegen realisie- 
ren. Tetuzi Akiyama und Greg Mal- 
colm verzichten — im Kontext der 
Serie sehr ungewöhnlich — auf ihrem 
Beitrag gänzlich auf Elektronik und 
präsentieren acht rein akustische 
Gitarrenduos. Zurückhaltend und 


versonnen verweben sie zarte 
Klänge miteinander, die sich mal zu 
schlichten Melodien formieren und 
dann wieder bruchlos in weitflächig 
gestreute Improvisationsstrukturen 
übergehen. Ohne einer linearen Logik 
zu folgen, bewegen sich die Stücke 
so zwischen repetitiven Mustern, 
warmen Harmonien und freien 
Blues-Assoziationen. Das Spiel des 
Duos bleibt stets kontrolliert und 
fein aufeinander abgestimmt, doch 
die Virtuosität, über die Akiyama und 
Malcolm zweifellos verfügen, tritt 
niemals in den Vordergrund. In ihrer 
introspektiven Ruhe ist diese Musik 
vielmehr so elegant ausbalanciert 
und angenehm frei fließend, dass sie 
trotz hoher Komplexität auf eine 
mitunter fast schon hypnotische 
Weise einfach wirkt. 

Jon Mueller und Martijn Tellinga 
(der auch unter dem Namen Boca 
Raton veröffentlicht) erproben auf 
Bowl, Helicopter eine Konstellation 
von akustischer Improvisation und 
Live-Elektronik, die Percussion, Echt- 
zeitmanipulation und Material vor- 
hergehender Sessions miteinander 
verbindet und ein flexibles Wechsel- 
spiel von Ausgangsmaterial, durch 
den jeweiligen Input getriggerten 
Samples und spontanem Eingriff er- 
möglicht. Das Setup ist zwar bewusst 
auf wechselseitige Beeinflussung 
hin angelegt, doch bleiben die indi- 
viduellen »Stimmen« der beiden 
Beteiligten durchgängig erkennbar. 
Muellers Percussion-Vokabular um- 
fasst die gesamte Bandbreite von 
eher traditionellen Spielweisen bis 
hin zu quasi elektronisch klingenden 
Abstraktionen, und Tellinga kompli- 
mentiert dies durch eine Auswahl an 
digitalen microsounds. Das Resultat 
ist ein feiner Strom von präzisen 
akustischen Markierungen, die ohne 
Hierarchie und Wiederholung aus- 
kommen und nur auf einer Mikro- 
ebene Ansätze von Struktur ausbil- 
den, so dass diese Sounds manchmal 
erratisch nebeneinander zu stehen 
scheinen, während sie sich in anderen 
Passagen zu porösen Akkumulatio- 
nen fügen oder dialogisch aufeinan- 
der reagieren. Trotz gelegentlicher 
rhythmischer Einsprengsel geht es 
hier also vor allem um abstrakte 
Geräuscherkundungen in einem sich 
zwischen akustischer und digitaler 
Klangerzeugung, Improvisation, 


Aleatorik und Manipulation eröff- 
nenden Raum. Dabei erweist sich 
dann auch der vergleichsweise 
knappe zeitliche Rahmen der 3"-CD 
als ideales Format, insofern er dieser 
strengen und reduzierten Musik die 
notwendige Dichte verleiht. 


[Korm Plastics] ms 


ORGAN EYE 
Same ®® 


Seit geradezu undenkbar langer Zeit 
sorgt David Maranha dafür, dass 
Portugal nicht als leerer Fleck auf der 
Landkarte für experimentelle Musik 
wahrgenommen wird. In schön regel- 
mäßigen Abständen, mal unter dem 
Projektnamen Osso Exötico, mal 
unter eigenem Namen, arbeitet 
Maranha an der Schnittstelle von 
Post-Psychedelic, Musique Conrete 
und Soundscapes, lange bevor Psy- 
chedelisches eine Renaissance erfah- 
ren hat. 1997 war beispielsweise auf 
dem kleinen französischen Sonoris- 
Label mit Osso Exötico VI- Church 
Organ Works eine ungemein intensive 
CD mit Minimal Music an der Kir- 
chenorgel entstanden, die diesem im 
Pop-Kontext doch eher selten gehör- 
ten Instrument zu einem ganz neuen 
Image verhalf. Die Orgel, diesmal 
eine Hammondorgel, steht auch 

im Mittelpunkt der Aufnahmen zu 
Organ Eye, ein Name, in dem das 
Instrument ebenso steckt wir das 
Organische, mit dem sich diese pul- 
sierenden Aufnahmen assoziieren 
lassen. Zusammen mit Jasmine 
Guffond (Electronics) und Torben 
Tilly (Electronics) von Minit sowie 
Osso-Exötico-Mitstreiterin Patricia 
Machäs (Harmonium, Bass Drum, 
Piano) sind hier im Quartett stru- 
delnde Soundscapes aufgenommen 
worden, die eine geradezu orgiasti- 
sche Intensität entfalten. Auf zwei 
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langen Nummern laufen die fuzz-ver- 
stärkten Orgeln heiß und rekapitulie- 
ren noch einmal die musikalischen 
Visionen eines La Monte Young und 
Tony Conrad, ohne diesen »Origina- 
len<« gegenüber irgendeinen Schritt 
zurückzufallen bzw. sie nur wieder neu 
aufleben zu lassen. Die auf Improvi- 
sations-Basis eingespielten Stücke 
steigern sich langsam, bis der Raum 
kurz vorm Platzen mit Schwingungen 
erfüllt ist und die geradezu physische 
Kraft dieser Klänge ein verwirrendes 
Gefühl von Freude und stockendem 
Atem zugleich bereitet. Schönheit 
hat einen neuen Namen und ist wie 
immer zu überwältigend, um länger 
als die hier präsentierten 44 Minuten 
ertragen werden zu können. 
[Staubgold] mb 


VORTEX REX 

Powermess O® 

Vortex Rex ist in erster Linie das 
Eine-Person-Projekt von Ilias Dahi- 
mene aus Wien, der sich aber live 
und auf Platte tatkräftig von Freun- 
den unterstützen lässt. So waren zum 
Beispiel auf einer Tour Freunde von 
den Supernaturalkids dabei, die ihn 
mit Glockenspiel und Plastikkübeln 
begleiteten. Wenn man nun schreibt, 
dass Vortex Rex in erster Linie Punk 
spielt, dann wird bereits anhand 
dieser Besetzung deutlich, dass es 
sich nicht um Punk der Gangart 
Blink-ı82 oder Agnostic Front han- 
delt, sondern um den Lo-Fi-Punk- 
Ansatz in der Tradition von zum 
Beispiel Beat Happening. Alle Songs 
strahlen Lo-Fi, DIY und Selbster- 
mächtigung geradezu physisch aus, 
Fehler werden in Kauf genommen, ei- 
ne einnehmende Niedlichkeit durch- 
zieht alle Nummern, selbst noch die 
etwas krachigeren. Gesungen wird in 
englischer Sprache, besonders nach 
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Österreich klingt die Musik also 
nicht, wobei ja allemal die Frage ist, 
was jenseits von Austro-Pop nach 
Österreich klingende Musik sein 
sollte, könnte — und ob die jemand 
bräuchte. Eröffnet wird die Platte 
mit dem folkigen, moldy-peachigen 
You Wake Me Up, das gleich schon 
die Richtung vorgibt: Es geht nicht 
um Härte, Vortex Rex spielt vielmehr 
Schlaff- und Knuddel-Core. Ein High- 
light, das klar macht, dass Punk auch 
heute noch frisch und unbedarft 
daherkommen kann. 


[Fettkakao, www.fettkakao.com] mb 


GASTR DEL SOL 
Twenty Songs Less ® 


Bei dieser Single in transparentem 
Vinyl, wiederveröffentlicht vom 
tschechischen Label Minority 
Records, handelt es sich fast schon 
um ein nostalgisch besetztes Erinne- 
rungsstück, das noch einmal ins 
Gedächtnis ruft, welche historische 
Bedeutung diese Band hatte und wie 
einzigartig sie in ihrer Zusammen- 
setzung war. Wir hören David Grubbs 
an der Akustikgitarre und am Klavier, 
hier ganz einer klassischen Gitarren- 
tradition verpflichtet, dem sauberen, 
countryesken Spiel eines John Fahey, 
Bundy K. Browne am Bass, John 
McEntire am Schlagzeug und frisch 
mit eingestiegen an den Electronics 
ein junger Mann namens Jim O’ 
Rourke, der dafür sorgen sollte, dass 
Gastr Del Sol zu einer der eigen- 
artigsten unter jenen Chicago-Bands 
werden sollte, die seinerzeit mit 
dem Begriff »Postrock« klassifiziert 
wurden. Im Gegensatz zu Gruppen 
wie The Sea And Cake mündete 

der Flirt mit Easy Listening bei Gastr 
Del Sol nie in Sophistication-Pop, 
sondern wurde nicht zuletzt durch 
O’Rourke verunreinigt, der auch bei 
Gastr Del Sol seine Industrial- und 
Noise-Herkunft nicht verborgen hat. 
Doch auch er setzt sich zum Glück 
nie völlig durch, wird immer wieder 
von federnden Grooves und himm- 
lischen Melodien im Schach gehal- 
ten. Diese Spannung machte den Reiz 
und die Besonderheit des Squirrel- 
Bait- und Bastro-Nachfolgers Gastr 
Del Sol aus, auch auf dieser Single, 
deren Originalaufnahmen leider nicht 
genau datiert sind. 

[Minority Records/Nova Recordings] mb 


MARCEL TÜRKOWSKY / 
ESEMBLE SONDARC 
Splitting Series ® 
Mit dieser Veröffentlichung endet 
vorerst die Splitting Series von Happy 
Zloty Records. Live in der Erlöser- 
kirche Hannover eingespielt, treten 
die sechs Kontrabässe des Ensemble 
Sondarc in Dialog mit der Kirchen- 
orgel, gespielt von Reinhold Friedl 
(Zeitkratzer). Valenz nennt sich die 
Nummer, entstanden als Ergebnis 
einer Kompositionsauschreibung der 
Hanns-Lilje-Stiftung zum »Dialog 
zwischen Moderne und Kirche«, 
ein Beispiel dafür, dass solch ambi- 
tionierte Projekte im Graubereich 
zwischen Improvisation und Neuer 
Musik fast nur noch mit Hilfe von 
Fördergeldern realisiert werden kön- 
nen. Die Klangerkundungen im und 
mit dem Kirchenraum werden auch 
noch auf der Schallplattenaufnahme 
transparent, bestehen aus einem 
behutsamen Tasten, das sich auf die 
Suche begibt nach einem einheit- 
lichen Klangkörper aus Instrumenten 
und Raum, eine Situation, die das 
Ensemble bereits im Schwimmbad 
und im Autobahntunnel erprobt 
hat. Der Kontrast dieser »seriösen« 
Aufnahme zu den Tapeschleifen 
von Marcel Türkowsky könnte kaum 
größer sein. Sie sind bisweilen atmo- 
sphärisch, bisweilen harsch, immer 
von einem subtilen Humor durch- 
drungen, der diese Drones deutlich 
von Klangesoterik unterscheidet. 
Es sind postindustrielle Klangteppi- 
che, die niemals mit apokalyptischem 
Gestus daherkommen, das Ergebnis 
zahlreicher Field Recordings in Berlin 
und Paris, die den Klang der Städte 
strukturieren und in eine post-mini- 
malistische Form bringen, die La 
Monte Young gefallen dürfte. Die 
Wurzeln beider hier vertretenen 
musikalischen Ansätze reichen bis in 
die frühen 1960er Jahre zurück, jene 
Zeit, als postserielle Musik, Minimal 
Music und freie Improvisation für 
die vielleicht spannendste Ausdiffe- 
renzierung innerhalb der Neuen 
Musik gesorgt hatten, sind aber weit- 
aus mehr als nur deren Nachhall. Ein 
würdiger Abschluss einer Serie, die 
mit gerade mal vier Veröffentlichun- 
gen viel zu früh eingestellt wurde. 


[Happy Zloty /www.happyzloty.de / zu bezie- 
hen über diverse Vertriebe, u.a. Drone Records, 
No Man's Land, Staubgold und a-Musik]] mb 
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OLE-HENRIK MOE 


Ciaccona / 3 Persephone Percepti- 
ons 


Eine strenge Veröffentlichung. 
Ole-Henrik Moe, Schüler von lannis 
Xenakis, hat zwei Stücke für Solo- 
Violine geschrieben, die an die Gren- 
zen gehen. Und hat mit seiner Frau 
Kari Rannekleiv eine Interpretin ge- 
funden, die diese extrem schwer zu 
spielenden Nummern auch umsetzen 
konnte. Obwohl es sich um höchst 
minimalistische Kompositionen 
handelt, wird das Klangspektrum 

des Instruments nahezu erschöpfend 
ausgelotet. Wir hören Höhen, die 

im Ohr schmerzen, jede Menge ver- 
meintliche Missklänge, die für größte 
Anspannung sorgen. Belohnt wird 
der Hörer mit einer musikalischen 
Erfahrung, die nicht anders als inten- 
siv genannt werden kann. Werke, 

die so weit gehen, dass man sie 
schon nach einmaligem Hören nie 
wieder vergisst, sind schließlich eine 
Seltenheit. Doch das Extrem ist kein 
Selbstzweck. Ciaccona, eine Kom- 
position, mit der Moe den Tod von 
Xenakis verarbeitet hat, enthält 
Momente der Trauer, die im wahrsten 
Sinne schmerzhaft schön sind. Die 
Nummer folgt übrigens der Struktur 
einer Chaconne, einer vor allem im 
Barock beliebten, virtuosen Varia- 
tionsform, die hier jedoch dermaßen 
verlangsamt und verfremdet wurde, 
dass kaum mehr von einem Rückgriff 
oder Zitat die Rede sein kann. Harter 
Stoff für Wagemutige. 


[Rune Grammofon] mb 


KONRAD SPRENGER 
Miniaturen ®® 


Die Musik hält ganz, was der Titel 
verspricht: 32 Miniaturen mit eigen- 
artigen Titeln wie Generation Opfer 
oder Kleine Fummelei bieten Musik- 
Splitter voller Freundlichkeit, lichte 


Momente, versöhnlich und behaglich 
stimmende Hausmusik, eingespielt 
auf mechanischer Vogelorgel, Har- 
monium, Akkordeon, Flöte, Gong 
und Vogelpfeife, um nur ein paar 
Instrumente zu nennen, die hier 

zum Einsatz kamen, unterstützt von 
Freunden und Bekannten, darunter 
Sonja Müller und Arnold Dreyblatt. 
Stilistisch wird hier ein ganzer Reigen 
an Bezügen und Querverweisen auf- 
geführt, der von barocker Kammer- 
musik bis Folk, von Minimal Music 
bis zu asiatischer Folklore reicht. Die- 
ser offene Ansatz erinnert bisweilen 
an Fred Frith, manche werden dabei 
vielleicht auch an die französische 
Gruppe Klimperei denken, doch 
Konrad Sprengers Miniaturen lassen 
sich nicht wirklich verorten, da jedes 
Stück auf etwas ganz anderes ver- 
weist, bisweilen fast klischeehaft 
(dies aber durchaus gewollt), einen 
ganz neuen Änsatz von einer ganz 
eigenen Perspektive her aufrollt. Die 
einzige Klammer: Alle Nummern sind 
schön, selbst die eher experimentel- 
len, elektronischen Stücke, und strah- 
len trotz ihrem Minimalismus etwas 
Verschwenderisches aus, nämlich die 
zum Luxus gewordene Sorglosigkeit 
des Tagtraums, der sich treiben lässt. 
[Choose /a-Musik] mb 


MATTIN & AXEL DÖRNER 
Berlin © 


ANTOINE CHESSEX 
Same ® 


KIWAKO KANEDA 
Cake OfSea® 


Das Covermotiv der CD von Mattin 
und Axel Dörner zitiert unmissver- 
ständlich Lou Reeds gleichnamiges 
Album aus dem Jahr 1973. Musi- 
kalisch bewegen sich die beiden in 
Berlin ansässigen Musiker jedoch 

auf einem völlig anderen Terrain und 
arbeiten mit Computer-Feedback 
und Trompete an Textur-orientierten 
Start/Stop-Konfigurationen der 
verhalten-harschen Sorte. Dörner be- 
spielt seine Trompete mit extended 
playing techniques und abstrahiert 
den Klang des Instrumentes so stark, 
dass die Unterschiede zwischen akus- 
tischer und digitaler Klangerzeugung 
über weite Strecken fast vollständig 
miteinander verschliffen sind. Die 
Stücke sind dabei eher Schritt für 


Schritt in die Fläche gebaut, weniger 
auf einen grofen Spannungsbogen 
hin konzipiert. Die Dynamik der Mu- 
sik entwickelt sich zum einen durch 
die Schroffheit, mit der vor allem 
Mattins digital-scharfe Feedbacks 
daherkommen, zum anderen durch 
das immer wieder mit Cut-Ups und 
langen Momenten der Stille versetzte 
Gegeneinanderstellen und Vermen- 
gen von Texturen. Das Risiko, dabei 
den Überblick über die Struktur 

zu verlieren, ist zwar präsent, doch 
gelingt es Mattin und Dörner, aus 
der zwischen den Geräuschblöcken 
und -partikeln entstehenden Reibung 
heraus eine Energie zu gewinnen, 

die über die gesamte Länge der drei 
Stücke hinweg tragfähig bleibt. 

Auch der Saxophonist Antoine 
Chessex lebt in Berlin. Er spielt 
Tenorsaxophon mit Zirkuläratmung 
durch mehrere Verstärker und Effekt- 
geräte, die den Klang zu einer un- 
durchdringlichen, stark gesättigten 
Masse werden lassen. Die mono- 
chrom rumpelnden Drones, die er 
erzeugt, rufen klassische Noise-Stra- 
tegien wie physische Intensität, 
Aggression und Unmittelbarkeit auf 
und setzen das darin angelegte Ver- 
sprechen von roher Energie mit kom- 
pakten Mitteln um. Der lo-fi Furor, 
in den sich die Musik hineinsteigert, 
lässt an aktuelle Noise-Core-Ent- 
würfe denken, allerdings nicht im 
Bandformat, sondern in einer kompri- 
miert-minimalistischen Solistenver- 
sion. Die zwei Live-Mitschnitte, die 
Chessex’ repetitive Riffs und Flächen 
immer wieder in völliger Kakophonie 
versinken lassen, machen dann auch 
deutlich, dass diese Musik genauso 
viel mit Doom wie mit Ekstase zu tun 
hat, während die im Studio bzw. zu 
Hause entstandenen Stücke bei 
gleicher Intensität eher auf Konzen- 
tration als auf Verausgabung setzen. 

Kiwako Kaneda bietet dazu das 
im Labelkontext so schlüssige wie 
erfreuliche Kontrastprogramm. Wie 
schon die CD La Tordeuse ä Bandes 
Obliques des französischen Duos 
Klimperei, die absurd vor einigen 
Jahren veröffentlichte, erscheint 
Cake of Sea aus Anlass eines Kinder- 
geburtstages, und wieder ist die 
Musik entsprechend freundlich. Das 
Instrumentarium der japanischen 
Musikerin umfasst neben Stimme 
vor allem einfache Keyboards, Spiel- 
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zeugpiano, Mundharmonika und 
Gitarre, die Songs sind kurz, die Auf- 
nahmen durchweg lo-fi. Tatsächlich 
erinnert diese Musik an Kinderlieder 
und Spieldosenmelodien; Kaneda 
singt mit verträumt kindlicher Stim- 
me und all die (zumindest imagi- 
niert) kleinen Instrumente klimpern 
sich dazu durch simple Arrange- 
ments, wobei sie auch gerne mal 
leicht aus dem Takt kommen. Manch- 
mal lassen sich japanische oder eng- 
lische Lyrics erahnen, meist jedoch 
beschränkt sich Kaneda auf wortlose 
Silbenspiele, die den Eindruck des 
Verträumten noch mehr steigern 
und bisweilen so wirken, als würde 
sie einfach vor sich hin trällern. Die 
Home-Recording-Stimmung und 
das Zulassen von kleinen Unregel- 
mäßigkeiten erzeugen dabei einen 
Charme, der diese mit Spuren von 
Folk und Elektronika angereicherten 
Popminiaturen nicht nur ausgespro- 
chen liebenswürdig macht, sondern 
sie auch holprig genug klingen 

lässt, um nicht ins zu Süßliche ab- 
zugleiten. 


[absurd] ms 


BLACK TO COMM 


Wir können leider nicht etwas mehr 
zutun M 


Hinter Black To Comm verbirgt sich 
Marc Richter, Betreiber des hervorra- 
genden Hamburger Dekorder-Labels. 
Sein Debüt bestand vorwiegend aus 
Loops, gewonnen aus Fremdmaterial, 
alten Schellack-Platten, nun sind die 
Drones auf »richtigen« Instrumenten 
erzeugt worden, darunter Orgel, 
Harmonium und Gitarre. Und diese 
Drones haben sich gewaschen! 

So sehr, dass selbst La Monte Young 
noch ein ehrfurchtsvolles Zittern 
durchdringen müsste, würde er dies 
hören. Das hier ist keine esoterische 
Loop-Einschläferei, sondern hier tut 
sich was, wird ständig Lava ausge- 
stoßen. Hitze erzeugt. Steigerung, 
Intensivierung heißt das simple, aber 
effektvolle Prinzip. Das basiert alles 
ganz deutlich auf alten Minimal- 
Prinzipien, doch die werden noch 
einmal verschärft durchgespielt, als 
sei Phillip Glass von Aleister Crowley 
ins Bein gebissen worden. (Was 
weder eine Lanze für den Spinner 
Crowley noch für den Langweiler 
Glass brechen soll, doch in dieser 
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Kombination werden die Tollwütigen 
unschlagbar!). Das hier ist zerrend, 
bisweilen flirrend, so dass der alte 
Jim O’Rourke-Trick ganz gut tut, auch 
mal ein bisschen entspannte Count- 
ry-Klänge zwischenzuschalten. Um 
es etwas weniger euphorisch, aber 
dennoch bestimmt auszudrücken: 
Monatlich erscheinen zig Loop- und 
Drone-Platten, das Ganze ist schon 
zu einem richtigen Industriezweig 
geworden, doch diese hier gehört 
sicher in die oberste Kategorie der 
Weniger- bis Nicht-Verzichtbaren. 


[Dekorder / a-Musik /www.dekorder.com] mb 


RM74 / RLW 
Pirouetten ® 


Reto Mäder aka RM74 (mehr Infos 
unter www.hinterzimmer-records. 
com) und Ralf Wehowsky aka RLW 
(ehemals P.D. und P16.D4, seitdem 
umtriebiger Avantgarde-Musiker, 

der mit allen erdenkbaren Musikern 
von Jim O’Rourke bis Kevin Drumm 
zusammen gearbeitet hat), haben 
bereits für die John Waterman 
gewidmete CD Epitaph For John eine 
gemeinsame Nummer eingespielt 
und nun mit Pirouetten ein bein- 
hartes Stück Grenz-Musik vorgelegt. 
Die Liste der hierfür verwendeten 
Instrumente liest sich bereits ebenso 
spannend wie vielversprechend, 
darunter Akkordeon, Gamelan, Sitar, 
Posaune, Cello. Was ursprünglich 
jedoch einmal wie Psychedelic-Folk 
geklungen haben mag, ist durch die 
elektronische Nachbearbeitung völlig 
verwischt worden, obgleich noch 
Spuren erkennbar bleiben, der Klang 
der Instrumente durchschimmert, 
angereichert durch allerlei bizarres 
Klangmaterial, darunter die Stimme 
eines kleinen Kindes auf Kontroll- 


punkt am Herzen der Volksseele (einer 


unter vielen eigenartigen Track-Titeln 
wie Hanswurst, lethargisch, aber 
guter dinge oder Sack im Fegefeuer). 
wahrscheinlich ein Familienmitglied, 
dessen Geräusche da mitgeschnitten 
wurden. Verpackt ist diese zu elek- 
troakustischem Schaben mutierte 
Folklore in einer Plastikbox mit acht 
Foto-Karten, auf der herbstliche 
Bäume und Äste in Nahaufnahme 
abgebildet sind — Bilder, die frappant 
an die Ästhetik christlicher Wand- 
kalender erinnern. In ihrer Gesamt- 
heit, von der Aufmachung über die 
Titelgebung bis hin zu der Wahl der 
Instrumente und deren Verfremdung, 
ist Pirouetten ein Verwirrspiel, das 
sich nie so richtig fassen lässt (pas- 
send zum CD-Titel: eine ständiges 
Drehen und Wenden), pendelnd 
zwischen Witz und »seriöser« Avant- 
garde, volkstümlichen Klangfetzen, 
Passagen freier Improvisation mit 
Referenzen an alte FMP-Platten. 
Diese »grey area between music 

and noise, Lacan and Freud« (Selbst- 
einschätzung) sperrt sich dagegen, 
genau lokalisiert werden zu können 
und antwortet auf jeden Versuch 
einer Klassifizierung mit einem wel- 
teren Witz — als welcher wohl auch 
die Lacan-/Freud-Anspielung gelesen 
werden kann. 


[Crouton/ www.croutonmusic.com] mb 


KUUPUU 
Unilintu ® 
Yökehrä ® 


Diese beiden Vinyl-only-Veröffent- 
lichungen machen Highlights der 
finnischen Band wieder zugänglich, 
die ursprünglich nur als CD-R- oder 
Kassetten-Editionen erhältlich waren. 
Und das lohnt sich! Die Band um 
Sängerin und Multiinstrumentalistin 
Joanna Karanka (die unter anderem 
auch bei Avarus und Anaksimandros 
spielt) macht deutlich, dass die 
versponnenste, radikalste psychede- 
liche Musik seit einiger Zeit aus 
Finnland kommt. Hier wurde das, 
was gemeinhin als Free-Form-Folk 
klassifiziert wird, auf die Spitze 8€- 
trieben und gegenüber den zumeist 
amerikanischen Kolleginnen und 
Kollegen noch eine Spur seltsamer 
verbogen. Das klingt bisweilen, als 
hätte sich ein Haufen Waldschrate in 
freier Natur über alles her gemacht, 
was Geräusche von sich gibt. Etwas 
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Geisterhaftes durchzieht die Auf- 
nahmen von Kuupuu, die sich auch 
wunderbar als Horrorfilm-Soundtrack 
eignen würden (Blair Witch Project 
wäre mit ihnen ums Zehnfache 
gruseliger ausgefallen), abgesehen 
von einigen Loops und Drones, sind 
vorwiegend akustische Instrumente 
zu hören, die oft nicht ganz sauber, 
sondern sehr archaisch eingesetzt 
werden, darunter Geige, Glöckchen, 
an Saiten wird gezupft, ohne Akkorde 
zu spielen, Anklänge an chinesische 
Musik und Gamelan kommen in 

den Sinn ... und immer wieder diese 
großartige Stimme, der finnische 
Gesang, der weit von irgendwelchen 
Elfen-Klischees entfernt ist! Schönes 
und Unheimliches lagen selten so 
dicht beieinander. Das Archaische 
wirkt hier weniger prä- als postzivi- 
lisatorisch, klingt nach einer Rotte, 
die sich nach der großen Katastrophe 
in die Wälder zurückgezogen hat. 
Animal Collective sind dagegen ein 
Streichelzoo. Dass dem Finsteren eine 
Spur Naivität und sogar Lieblichkeit 
anhaftet, macht die Musik umso 
irritierender — mit herkömmlichen 
»Hippie«-Zuweisungen lassen sich 
diese Geister nicht mehr bannen. Sie 
treffen ins Mark und bleiben darin 
haften. 


[Dekorder / a-Musik /www.dekorder.com] mb 


L’ACEPHALE 
Mord und Totsclag ® 


Was ist das nun schon wieder? Der 
Rezensent kratzt sich überfordert am 
Kopf. Andererseits: Wie langweilig 
wäre es, wenn es gar keine Tonträger 
mehr gäbe, die uns Rezensenten 
überfordern! Sofort stellt sich aller- 
dings die bange Frage - ist das ein 
Nazi oder was? Schließlich ist das 
von L’Acephale beackerte Black-Me- 
tal-Genre durch Idioten wie Burzum 
kräftig unter die Räder gekommen. 
Muss man hier, wie Dietmar Dath 
dies in seinem Artikel für testcard #9 
getan hat, erst noch einmal die Dis- 
krepanz aufdröseln zwischen eigener 
politischer Einstellung sowie Erwar- 
tung an Musik und der Faszination, 
die so etwas dann doch auszulösen 
vermag? — Hierzu erst einmal Ent- 
warnung: Set Sothis Nox La, der 
hinter diesem Ein-Mann-Projekt aus 
Portland, Oregon steckt, ist allem An- 
schein nach kein Nazi, sondern »nur« 
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ein überdrehter Spinner, der gleich 
einen ganzen Sack voller Einflüsse 
nennt, darunter eher Genre-Kontext- 
Typisches wie Bataille und Lautrea- 
mont, die Edda, deutsche Romantik 
und den ganzen Rattenschwanz des 
europäischen Hoch- und Tiefsinns 
sowie Genre-Kontext-Untypisches 
wie Robert Walser und Bruno Schulz, 
zwei der zweifellos großartigsten 
Schriftsteller des 20. Jahrhunderts. 
Für Song- bzw. Track-Titel wie Endless 
Holocaust of Night trifft zu, was 
Susann Witt-Stahl in testcard # 16 
bereits auf den Punkt brachte - 
solche popkulturellen Bezüge auf 
den Holocaust, selbst wenn sie mit 
kritischer Intention daherkommen, 
sind immer eine Bagatellisierung. 
Davon abgesehen muss allerdings 
auch konstatiert werden, dass kein 
mündiger Mensch an dieser unaus- 
gegorenen Hass-Affirmation, die mit 
Aleister-Crowley-Zeilen wie »Exis- 
tence is Eternal Warfare« um sich 
spuckt, ideologisch Schaden nehmen 
wird, schließlich gehört das Spiel mit 
dem Bösen hier zum Spiel, ist inte- 
graler Bestandteil eines pubertären 
Artefakts, das als eben genau dieses 
durchaus genossen werden kann. 

Im Alleingang aufgenommen (Ge- 
sang, flirrende Gitarre, wummernder 
Bass, sich schier überschlagender 
Drumcomputer), lotet Mord und 
Todsclag (sic) noch einmal Genre- 
Grenzen aus und dehnt den Spuk auf 
Nummern von bis zu 21 Minuten 
Länge aus. Das Spiel mit dem Extre- 
men und Erhabenen zugleich mündet 
wie so oft im Black- oder Death-Me- 
tal in eine dialektisch schiefe Figur, 
die den Rezipienten mit ambivalen- 
ten Gefühlen zurücklässt: halb ergrif- 
fen, halb darüber lachend. Der Über- 
Ernst des Unterfangens steht da mit 
mindestens einem Bein immer schon 
im Trash-Kübel. Wie viel mentales 
Amokläufer-Testosteron muss da be- 
reits freigesetzt worden sein, um zu 
überhören, wie hochgradig artistisch 
diese Grunz- und Schrei-Akrobatik 
an der Demontage ihrer vorgegebe- 
nen Ernsthaftigkeit arbeitet? Im 
Grunde lässt sich diese Musik nur 
so rezipieren, wie Harmony Korine 
es in seinem Film Gummo vorgege- 
ben hat — nämlich als Groteske. Als 
solche funktioniert Mord und Totsclag 
— alle Achtung! - ganz schön gut. 


[Aurora Borealis/Cargo] mb 


BLACK FORREST / BLACK SEA 
Same ®® 


Frühere Veröffentlichungen dieses 
Duos aus Providence, RI erschienen 
auf Labels wie Last Visible Dog, Time 
Lag (eine Split-CD mit Christina 
Carter von den Charalambides) und 
dem von ihnen selbst betriebenem 
Secret Eye - allesamt Labels also, 
deren Programm um den losen Be- 
griff »Free Folk« kreist, der in seiner 
evokativen Vagheit auch die Musik 
von Jeffrey Alexander und Miriam 
Goldberg kennzeichnet. Die beiden 
spielen Gitarre und Cello, zusammen 
mit Electronics und Gesang. Auf den 
zwei je zwanzigminütigen Stücken 
ihres jüngsten Albums bekommen 
sie Unterstützung von Stefano Pilia 
und Miriams Schwestern Margot und 
Gillian. Mit ihren frei schwebenden 
Celloklängen und sanften elektroni- 
schen Drones könnten die ersten 
Minuten des Albums den Soundtrack 
zu einer Dokumentation voller über- 
belichteter und sich überlagernder 
Bilder von Wiesen und Wäldern 
liefern. Doch mit dem Fortgang des 
Stückes vervielfältigen sich die Asso- 
ziationen und werden zugleich zu- 
nehmend unschärfer. Gerahmt von 
knisternden Electronics, semi-naiven 
Casio-Melodien und obskuren Field 
Recordings, deren Quellen nicht 
mehr auszumachen sind, bewegt 
sich die Musik stetig zwischen dich- 
ten Drone-Passagen und verträum- 
tem Gitarren- und Cellospiel hin und 
her. Das zweite Stück beginnt mit 
einem losen Gitarrenmotiv, einigen 
Casio-Sounds und Gillian Goldbergs 
Stimme und mäandriert so einige 
Minuten geisterhaft, in seiner asketi- 
schen Intensität an Christina Carters 
Soloarbeiten erinnernd. Nach und 
nach verdichten sich die Klänge zu 
einer pulsierenden Fläche, die wie- 
derum in eine kurze, dissonante Free- 
Improv-Passage mit Gitarre und Cello 
kollabiert, und dann zum Abschluss 
in sanft schwingende Harmonien mit 
Cello, Gitarre und Effekten ausläuft. 
Doch selbst die abrupten Wechsel 
dieses Stückes wirken niemals wie 
harte Einschnitte. Black Forrest/ 
Black Sea lassen vielmehr auf ihrem 
gesamten Album die Sensibilitäten 
traditionellen Loner-Folks bruchlos 
mit der Ästhetik minimalistisch- 
immersiver Drone-Improvisation ver- 
schmelzen und entwickeln mit ihrer 
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gleichermaf3en emotionalen wie 
organisch fliegenden free-form-Mu- 
sik eine durchweg gelungene Formu- 
lierung des gegenwärtigen Interesses 
an hybridem Folk. 


[Music Fellowship] ms 


INOX KAPELL 
Tourdoku @ 
Gleichgesichaschock ® 


PUSHKLICK 
Same ® 
Abends in der Bar @® 


FERIEN VOM ICH 
Hundekrank ® 


VERSCHIEDENE 
Slippenbekenntnisse ® 


Lange bevor es en vogue war, als 
Musiker über Tiere zu singen, Tiere 

im Bandnamen zu tragen oder in 
Tierkostümen aufzutreten, hat sich 
der inzwischen in Berlin lebende Inox 
ein Paralleluniversum aus Insekten 
und Liedern über Insekten geschaf- 
fen. In Neukölln arbeitet der Musiker 
und Künstler derzeit an seinem 
Insekteum, einer Art insektoidem 
Merzbau und work in progress sowie 
ein Ort des Austauschs mit Konzert- 
veranstaltungen, Ausstellungen, Kin- 
derspielaktionen, wissenschaftlichen 
Vorträgen etc. Derweil kann Inox auf 
einen umfangreichen musikalischen 
Output zurückblicken, zum Beispiel 
die schön gestaltete Tourdoku einer 
gemeinsamen Tournee mit Dr. Trez- 
nok und Toshi Hiraoka aus dem Jahre 
2000. Zahlreiche weitere Vinyl- und 
CD-Veröffentlichungen folgten, unter 
anderem zusammen mit Low-Fi Ge- 
nerator unter dem Namen Pushklick 
und mit Gerald Wrede als Ferien vom 
Ich. Kleinster gemeinsamer Nenner 
aller Aufnahmen ist eine unüberhör- 
bare Affinität zu den frühen 198oer- 


Jahren, als Obskures noch hoch im 
Kurs stand und notfalls auch ohne 
Plattenlabel als Kassette kursierte. 
Inox-Musik hat viel von dem aufge- 
griffen, was heute unter Sammlern 
unter dem Schlagwort »Minimal« 
hoch gehandelt wird, wobei der Aus- 
druck weder etwas mit der Minimal 
Music von Steve Reich und Co. noch 
mit der Minimal-Elektronik der 
1990er Jahre zu tun hat — vielmehr 
dient er als Sammelbecken für all die 
Keyboard- und Bontempi-Täter der 
Frühachtziger, die irgendwo im Grau- 
bereich von Der Plan und Soft Cell 
ihre Drumcomputer pluckern ließen. 
Inox verarbeitet diese Tradition je- 
doch nicht rein nostalgisch, sondern 
aus der Erfahrung von Club Culture 
heraus, angereichert mit einer hohen 
Dosis Easy Listening und Camp. Wa- 
ren frühe Aufnahmen wie die Stücke 
auf Tourduko noch sehr nahe dran am 
Puls der frühen 1980er und dadurch 
vielleicht etwas zu bemüht obskur in 
einer Zeit, als diese Form des Obsku- 
ren bereits dem Museum angehörte, 
so bieten die beiden Pushklick-CDs 
einen großartigen Mix aus Techno, 
Easy Listening, Post-Industrial und 
Minimal-Pop, der garantiert jede 
Party aufwertet. Dasselbe gilt für die 
extrem tanzbaren, ins Blut gehenden 
Stücke von Ferien vom Ich mit für 
Inox typischen Titeln wie Flugbeglei- 
ter der Mörderhornisse. Eine geistige 
wie musikalische Verwandtschaft zu 
Felix Kubin lässt sich da nicht ver- 
leugnen. Infantilismus, Verspieltheit, 
Humor und die Weigerung, Diszipli- 
nen zu trennen, sorgen für einen 
Post-Dada-Kosmos, dessen sprudeln- 
der Output keine Grenzen kennt. 
Inox ist damit keineswegs allein auf 
weiter Flur. Der Kernkrach-Sampler 
Slippenbekenntnisse versammelt 
Musiker wie Sonnenbrandt, Sickdoll, 
Heimcomputer 80 und Dr. Treznok 
im Duett mit Inox als Trezinox, die 
allesamt unter Beweis stellen, dass 
die olle Heimorgel noch lange nicht 
ausgedient hat. Casio, Korg, Moog 
und Atari geben hier den Ton an, 
eingepackt in eine von engem Slip 
zusammengehaltener LP-Hülle, deren 
Design allerdings eine Katastrophe 
ist. Da beweist Inox bei seinen eige- 
nen Veröffentlichungen doch mehr 
Gespür für attraktive Verpackung. 


[Inox-Musik findet sich bei Urknall, Kernkrach, 
Dhyana Records und unter www.myspace/ 
intretosh.com] mb 


SECRET MOMMY 
Plays ® 


So lasse ich mir das Weiterleben von 
Drum’'n’Bass in Restformen gefallen: 
Als irre zuckender Hybrid inmitten 
einer musikalischen Suppe, die als 
Resteverwerter aus so ziemlich allem 
zusammen gebrodelt wurde, was 

sich stilistisch zwischen Country und 
Dixieland, Bluegrass und HipHop nur 
vorstellen lässt. Die Stücke sind das 
Ergebnis eines selbst auferlegten 
Dogmas: Secret Mommy aka Andy 
Dixon und seine Gastmusiker sind 
darin überein gekommen, dass für die 
Aufnahmen ausschließlich akustische 
Instrumente benutzt werden, keinerlei 
Elektronik, keine Drumcomputer - le- 
diglich für den Mix war die elektroni- 
sche Nachbearbietung entscheidend, 
um die aus Akustikgitarre, Bariton- 
saxophon, Gesang, Klavier, Cello, Bass 
und Trompete gewonnenen Aufnah- 
men noch einmal kräftig zu zerpflü- 
cken und neu zusammen zu puzzeln. 
Und zwar so, dass sich nicht jedes Teil 
sauber ins andere fügt. Entscheidend 
an dieser komplexen Bri- oder De- 
collage ist das Spiel mit »warmen« 
Klängen, mit Folk und Kammermusik, 
die zwar nach allen Regeln der Post- 
Electronica-Kunst zerstückelt wurden, 
allerdings nie ihren angenehmen, ge- 
radezu anheimelnden Klang verloren 
haben. Dieses Spiel mit Kontrasten 
und Rezeptions-Klischees (Folk als 
»natürlich«, »warm« und »echt« ver- 
sus »kühle« elektronische Post-Pro- 
duktion) erinnert über weite Strecken 
so sehr an The Books, dass man Plays 
bei einem Blind Date wahrscheinlich 
sogar für die neue CD der Books hal- 
ten könnte ... beim intensiveren Hören 
werden allerdings feine Unterschiede 
deutlich - Secret Mommy sind noch 
eine Spur hybrider, dadurch allerdings 
alles andere als anstrengend. Soll hei- 
ßen: flutscht gut durch. 

[Ache Records /a-Musik /X-Mist] mb 
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CAMBERWELL NOW 
All’s well ® 


Die Radikalität der Musik von This 
Heat (die ja indirekt Namensgeber 
der testcard sind - das Eingangs- und 
Ausgangsstück ihres Debüts trägt den 
Titel testcard) war wohl kaum mehr 
zu überbieten. Nicht einmal von den 
This-Heat-Musikern selbst, deren 
späteres, unter dem Namen Camber- 
well Now hinterlassenes CEuvre sich 
gegenüber dem akustischen Overkill 
des TH-Debüts geradezu wie manier- 
licher Wave-Pop anhört. Was heißt 
»anhört«? — Es ist manierlicher 
Wave-Pop, allerdings der feinste und 
versierteste, den die frühen 1980er zu 
bieten haben. Charles Hayward, der 
Sänger, Schlagzeuger und Soundtüft- 
ler von This Heat, hatte Camberwell 
Now zusammen mit Trefor Goronwy, 
dem letzten TH-Bassisten, ins Leben 
gerufen. Zwischen 1983 und 1986 
entstanden eine LP und zwei EPs, die 
sich alle auf All’s Well versammelt 
finden. Im Vergleich zu This Heat 
waren Camberwell Now rhythmisch 
klarer strukturiert und songorientier- 
ter, obgleich Haywards Klagegesang 
allen Pop-Konventionen zuwiderlief. 
Angriffslustige, aber nie parolenhafte 
Songtexte reflektierten das konserva- 
tive Großbritannien unter Margaret 
Thatcher - Konsumkritik (ein heute 
nahezu ungebräuchliches Wort) 
unterstreicht die geräuschhafte, oft 
ein Gefühl von Entfremdung vermit- 
telnde Musik, bei der schmerzhafter 
Gesang und präzise Beats oft einen 
Kontrast bilden. »Action turns to 
gesture, ideas are soon cliched«, 
heißt es im elfminütigen Ghost Trade. 
Klischees vermeiden beim gleichzei- 
tigen Wissen darum, dass nahezu 
jeglicher kulturelle Ausdruck im Spät- 
kapitalismus zum Klischee tendiert, 
brachte Camberwell Now zu jener 
Gratwanderung, bei der sich Pop 
und Antipop geradezu glühend heiß 
reiben. Ob Bands wie Radiohead, die 
einen ähnlichen Weg eingeschlagen 
haben, Camberwell Now wohl je 
gehört haben? Die auf der All’s Well- 
Compilation (2007 in Neuedition als 
Digipack mit umfangreichem Beiheft 
erschienen) versammelten Stücke 
verblüffen noch heute und beweisen, 
dass Musik poppig, experimentell und 
politisch zugleich sein kann. Großer 
Erfolg war der Band seinerzeit den- 
noch nicht beschieden. Charles Hay- 
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ward veröffentlichte danach noch 
einige Soloalben, spielte als Schlag- 
zeuger für die Aufnahmen zu Der 
Mann in Fahrstuhl von Heiner Müller 
und Heiner Goebbels, hat inzwischen 
mit Shape Moreton wieder eine 
eigene Band und verdient nebenher 
sein Geld als Schlagzeuglehrer. 

[ReR Megacorp] mb 


THE ALPS 

Jewelt Galaxies / Spirit Shambles © 
Die CD ist in schöner Ausstattung 
erschienen, eine plastikfreie Papp- 
schachtel, die ihren Weg wohl alleine 
schon wegen des Hochformats nie 

in die Tonträger-Ketten dieser Welt 
schaffen wird ... dort aber wohl auch 
wegen der Musik nie landen würde. 
Das Trio aus San Francisco, beste- 
hend aus Jefre Cantu-Ledesma, Alexis 
Georgopoulos und Scott Hewicker, 
hat für seine Aufnahmen eine Un- 
menge an Instrumenten ausgebreitet 
(Flöten, Tabla, E-Gitarren, Akustikgi- 
tarren, Tape Rekorder, Orgel, Bongos, 
Cymbals, Klarinette etc.), die bereits 
ankündigen, dass hier keinem klar 
umrissenen Stil gefrönt wird. Die in 
einer Session in einem Raum (dem 
Wohnzimmer von Scott Hewicker) an 
einem Tag aufgenommene CD um- 
kreist die Bereiche freie Improvisa- 
tion, World Music, Noise, »Free Folk« 
und Psychedelic, ohne sich in einem 
dieser Segmente besonders tief ein- 
zunisten. Klingklang, verzückter Hip- 
pie-Stoff, fernöstliche Folklore — 
kaum möchte man die Musik einge- 
teilt haben, ändert sie schon wieder 
die Richtung bzw. Stimmung, elektro- 
nisches Schaben und Brummen 
kommt wie ein Gewitter auf und ver- 
saut dem Rezipienten sein Vorurteil, 
es könne sich bei The Alps um Klang- 
Esoteriker handeln. Die Vielschichtig- 
keit zwischen Free-World-Jazz in 


Frühsiebziger-Tradition und zeitge- 
nössischem free form noise auf Folk- 
Basis, macht J/ewelt Galaxies zu einem 
akustischen Erlebnis, das mehrfach 
pro Umdrehung die Richtung wech- 
selt, aber konstant schön - oder zu- 
mindest: aufregend - bleibt. 

[Spekk /a-Musik] ksa 


GOTTFRIED MICHAEL KOENIG 
Same ® 


Es beginnt mit zwei Klavierstücken 
aus dem Jahre 1957. Klänge wie Trop- 
fen, die sich an einem verregneten 
Tag an der Fensterscheibe sammeln | 
und wieder abperlen. Es gibt keine 
Festigung, sondern nur ein ständiges, 
vorsichtiges Nach-vorne-Tasten. Hin 
und wieder — zufällig? beabsichtigt? 
- Spuren von Romantik, die ebenso 
schnell wieder vergehen. Zaghaft 
schafft Atonalität sich Raum. Diese 
auf »Schichten« oder »Häufungen« 
(so der Komponist) basierenden 
Stücke bilden den Auftakt einer CD- 
Edition, die einem fast Vergessenen 
gewidmet ist. Sie enthält ein Streich- 
quartett von 1959, elektronische 
Arbeiten und 60 Blätter für Streichtrio 
von 1992, dem Freund Heinz-Klaus 
Metzger zu seinem sechzigsten Ge- 
burtstag gewidmet. Die Miniaturen 
sind in aufsteigender Reihenfolge 
aufgenommen worden, werden aber 
nicht von einem festen Ablauf be- 
stimmt, weshalb Koenig empfiehlt, 
zum Abspielen die Random-Funktion 
des CD-Spielers zu benutzen. Die 
meisten Aufnahmen der CD führen 
uns zurück in die Zeit der seriellen 
und frühen elektronischen Musik. 
Selbst den elektronischen Arbeiten 
haftet etwas Tastendes an, denn sie 
enthalten weder eruptive noch ex- 
pressive Momente, sondern basieren 
auf einem sich ständig hinterfragen- 
den Konzept der Überlagerung und 
Überarbeitung, besitzen etwas Zöger- 
liches, das möglicherweise als Nach- 
hall auf Adorno und die Frage nach 
einer »Musik nach Auschwitz« gedeu- 
tet werden kann. Es wäre allerdings 
falsch, diese Edition bloß als histori- 
sches Dokument begreifen zu wollen, 
denn das Suchende, Prozesshafte und 
Zweifelnde, das aus diesen Arbeiten 
herauszuhören ist, hält auch noch 
Antworten auf die Musik unserer 
Tage bereit. 
[Edition RZ] mb 
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VERSCHIEDENE 
Periferico: Sounds From Beyond 
the Bubble ® 


Alle Ausgaben der im Format einer 
7"-Single mit ausführlichem Booklet 


herausgegebenen CD-Reihe des Sonic 


Art Network, die jeweils von einem 
DJ, Künstler oder Journalisten kura- 
tiert werden, haben einen kleinsten 
gemeinsamen Nenner: Ungewöhn- 
lich muss es sein. Experimentelles 

findet sich da neben Kuriosem, die 
Palette kann von Karl Heinz Stock- 
hausen bis zum Hausfrauen-Laien- 


chor reichen. Die Auswahl ist dadurch 


leicht der Gefahr ausgesetzt, als 


exotisch oder »incredibly strange« 
rezipiert zu werden. Genau das 
möchte der in Angola geborene Mu- 
siker Victor Gama mit seinem Peri- 
ferico-Sampler vermeiden. Gama hat 
experimentelle Musik aus Ländern 
zusammengestellt, die auf keiner 
Pop-Landkarte verzeichnet sind, da- 
runter Peru, Libanon, Ägypten, Ango- 
la, Palästina und die Ukraine. Deren 
musikalischen Status im Westen 
bezeichnet Gama als »threatening 
zones of silence«: Wenn überhaupt, 
werden diese Länder musikalisch mit 
Weltmusik assoziiert, nicht aber mit 
all jenen Stilen, die Gama für diesen 
Sampler zusammengetragen hat, 
darunter Minimal-Elektronik, Post- 
Industrial, experimenteller HipHop, 
Musique Concrete und Lo-Fi-Noise. 
Periferico möchte gerade nicht den 
Eindruck von Exotismus aufkommen 
lassen, sondern zeigen, unter welch 
schweren Bedingungen Musik in der 
so genannten Peripherie entsteht, 
die materialästhetisch mit, sagen 
wir, Scanner oder Fennesz mithalten 
kann. Dabei handelt es sich in den 
seltensten Fällen um Beiträge, die 


nur westliche Ansätze nachahmen. 
Vielmehr werden avantgardistische 
Noise- und Dekonstruktions-Verfah- 
ren auf die musikalische Tradition des 
je eigenen Landes angewandt. Die 
ausführlichen Liner Notes berichten 
von der Schwierigkeit, als experimen- 
teller Musiker in Ländern zu arbeiten, 
deren Situation ein Cartoon im 
Booklet zusammenfasst: »Sitting in 
my living room and counting the at- 
tacks.« An der Wand sind Einschläge 
zu sehen. Noise beinhaltet hier eine 
beklemmend politische Komponente. 
[Sonic Art Network] mb 


THE LOST DOMAIN 
Palace ® 


Wo sich Bruce Russel auf seinem 
Album 27 Century Field Hollers and 
Prison Songs dem Blues über die Me- 
thoden von Musique Concröte und 
Dub nähert, nimmt das australische 
Trio The Lost Domain Blues als Folie 
für filigrane, langsam dahin fließende 
Drone-Improvisationen. Einzelne, 
lang angehaltene Gitarrentöne er- 
öffnen dieses Album - Obertöne, ein 


MAGAZIN FÜR GEGENWARTSKULTUR 
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leichtes Tremolo, sanfte Feedbacks, 
wie Schwingungen im leeren Raum, 
die sich mit minimaler Geschwindig- 
keit vorwärts bewegen. Allmählich 
gewinnt die Musik dann etwas an 
Dichte, eine etwas cheap klingende 
Orgel setzt ein, und die Texturen 
werden grobkörniger. Doch über 
dem Ganzen liegt eine beständige 
kontemplative Versunkenheit, die nur 
einmal kurz durch nervöse Percussion 
und eine raue, amorph aufheulende 
Stimme unterbrochen wird, um 
dann wieder in tiefe Ruhe zu sinken. 
Ein goldener Schimmer scheint von 
diesen warmen, leicht unscharfen 
Klängen auszugehen, der ihnen die 
nostalgische Stimmung vergilbter 
Schwarzweißfotografien verleiht. 
Dieses Spiel mit verhangenen Blues- 
Reminiszenzen und vager Nostalgie 
auf der einen und Verlangsamung 
und Reduktion auf der anderen Seite 
geht wunderbar auf. Palace bildet 
einen der Höhepunkte in dem zwi- 
schen Drone, Folk und Psychedelic 
oszillierenden Programm des neu- 
seeländischen Klein-Labels Pseudo 
Arcana und verdient nicht zuletzt 
auch im Hinblick auf das, was in die- 
sem Bereich gegenwärtig zwischen 
Finnland, den USA und Neuseeland 
an Spannendem passiert, die entspre- 
chende Aufmerksamkeit. 


[Pseudo Arcana] ms 


In Kurze .... 


BLINDE KINDER 

(helfen bauen) ® 

Das Schweizer Duo Jonas Koche und 
Raphael Raccuia arbeitet an morbi- 
den, beklemmenden Soundscapes: 
Fragmente, Splitter, Unscharfes, 
Reste von längst vergangenem Leben. 
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Field Recordings und alte Schallplat- 
ten bilden das Ausgangsmaterial 

für Klangschlieren, deren stimmungs- 
volle Dichte immer wieder durch- 
brochen wird — von Noise, von Stim- 
men, Wind- und Kratzgeräuschen. 
Und doch ist das, was da akustisch 
passiert, eher subtiler Horror, nie 

die Brechstangen-Methode. Aus den 
Trümmern einer längst schon ver- 
loren geglaubten Tradition, die mit 
Bands wie Illusion Of Safety vor etwa 
zehn Jahren ihren Höhepunkt erlebte, 
erarbeiten sich Blinde Kinder neue 
Wege, ohne in Avantgarde-Traditio- 
nalismus zurückzufallen. 


[Everestrecords /www.everestrecords.ch] 


NADJA 
Touched ® 


Warum einem beim Hören von 
Nadja wohl immer der Begriff des 
Erhabenen in den Sinn kommt? — 
Nun, weil diese immer wieder mit 
SunO))), Boris oder den Melvins 
verglichene Form des Slo-Mo-Metals 
eine/n einfach überwältigt, platt 

an die Wand drückt. Das nach allen 
Regeln der tief gestimmten Bässe 
ein akustisches Monumentalkino auf- 
fahrende Duo Aidan Baker und Leah 
Buckareff gibt in seiner malmenden, 
berstenden Fiesheit einen möglichen 
Eindruck davon, dass es in der Hölle 
gar nicht so schlimm zugeht. Das ist 
beruhigend, vertreibt Christen ebenso 
wie böse Geister und beweist, dass 
auf der Klaviatur des Grauens auch 
Klänge von elysischer Schönheit er- 
zeugt werden können. Danke, Demut 
und Amen. 

[Alien8Recordings] 


GOGOO 
Long, Lointain ® 


Schon mal das Gefühl gehabt, wegen 
einer ganz bestimmten Musik zu 
frösteln? Eine unbestimmte, aber 
angenehme Kälte geht von diesen 
Aufnahmen auf. Der französische 
Musiker Gabriel Hernandez hat na- 
hezu alles im Alleingang mit Gitarre, 
Piano, Orgel, Laptop und Field Recor- 
dings aufgenommen. Sein elektro- 
akustischer Folk ist intim, aber doch 
immer wieder von einem Rauschen 
oder diffusen Störgeräuschen durch- 
setzt, die eine melancholische Stim- 


mung von Abschied, Ferne und Ver- 
gänglichkeit evozieren. Ein Kleinod, 
das so fragil ist, dass es Gefahr läuft, 
inmitten all der marktschreierischen 
Neuerscheinungen unterzugehen. 
(Baskaru /a-Musik) 


NANCY ELISABETH 
Battle And Victory ® 


Zurück zu ungetrübt schöner Musik. 
Das Debüt der 23-jährigen britischen 
Musikerin speist sich aus einer jahr- 
hundertealten britischen Folklore 
und ist im zeitgemäßen Sinne tra- 
ditionell. Die meisten Instrumente 
hierfür hat Nancy Elisabeth selbst 
eingespielt — darunter 22-saitige 
Harfe, Violine, Khim, Bouzouki und 
Harmonium -, begleitet von ihrer 
klaren Stimme. Irgendwo in der 
walisischen Provinz in einem Land- 
haus aus dem ı7. Jahrhundert auf- 
genommen, strahlt dieses extrem 
reduzierte Album eine ungemeine 
Ruhe aus. Es bedarf keiner Verweise 
auf irgendeinen Folk-Boom, um 
diese CD »hip« zu reden. Sie ist stark 
genug, Hypes zu überleben. Solche 
Musik hat es glücklicherweise zu 
allen Zeiten gegeben, weil Menschen 
nun einmal nicht rund um die Uhr 
up to date sein können, sondern 
manchmal auch einfach nur träu- 
men und schwelgen wollen. 

[The Leaf Label/Indigo] 


LICHENS 
Omns ®+@ 


Gegenüber dem großartigen Debüt 
bietet Lichens, das hypnotische 
Gitarre-Solo-Projekt von Rob Lowe 
(u.a. auch im Gitarrentrio von Rhys 
Chatham aktiv), auf Omns zwar 
keine gewaltige Weiterentwicklung, 
dafür aber gibt es eine lohnenswerte 
Bonus-DVD mit dem Mitschnitt 
eines 28-minütigen Liveauftritts in 
Chicago. Hier lässt sich beobachten, 
wie Lowe während des Konzerts 
Loops erzeugt, mehrere Spuren über- 
einander legt - live gespielte Gitarre 
und Gitarrenloops — und die sphä- 
rischen Sounds mit seiner Stimme als 
Klangkörper noch anreichert. Reste 
von Blues sind zu erkennen, doch im 
Zentrum steht der psychedelische 
Drift, ein Strudel, der beim Hören 
selbst ohne jeglichen Drogenkonsum 
für schwere Glieder und einen an- 
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genehmen Dämmerzustand sorgt. 
Doch nicht nur die DVD, auch die 
Audio-CD lohnt sich. Das großartige 
Bune mit Referenzen an Neil Youngs 
Soundtrack zu Dead Man zieht 

den Blues gigantisch langsam in die 
Länge — Jimi Hendrix in Zeitlupe. 
Fett! 

[Kranky/ Cargo] 


THE CLAUDIA QUINTET 
For® 


Aufbauend auf John Hollenbecks 
präzisem Schlagzeugstil spielt das 
Claudia Quintet etwas ein, das man 
eigentlich in Anlehnung an Begriffe 
wie Post-Punk oder Post-Rock 

als Post-Jazz bezeichnen müsste. 
Geprägt von Erfahrungen in den ver- 
schiedensten Bereichen des zeitge- 
nössischen Jazz (Bassist Drew Gress 
spielte unter anderem im Ensemble 
von Tim Berne, Akkordeonspieler Ted 
Reichman zusammen mit Anthony 
Braxton und Marc Ribot), spielt das 
Claudia Quintet eine extrem selbst- 
referenzielle, humorvolle, mit Zitaten 
um sich werfende Form des Meta- 
Jazz ein, die zugleich auch zahlreiche 
andere Genres absorbiert hat. Rock- 
Elemente und Minimal-Music-Zitate 
(ganze Passagen sind eindeutige 
Referenzen an Philip Glass) werden 
locker eingeflochten, akademisch 
indes hört sich die Sache nie an. 


[Cuneiform Records] 


CHARALAMBIDES 
Likeness ® 


Die Stimme von Christina Carter ist 
kristallklar. Dazu mehrere gezupfte 
Gitarren, mehr nicht. Leicht, schwe- 
bend, aber doch auch unheilvoll 
bluesy interpretieren Tom und Chris- 
tina Carter Folk-Traditionals, dehnen 
sie aus, nehmen ihnen den Song- 
Charakter und schicken sie wie 
ziehende Wolken auf die Reise. Seit 
1991 arbeitet das Duo nun schon an 
seinem ureigenen Stil, einem spärlich 
instrumentierten, aber doch voll 
klingenden psychedelischen Drift — 
lange bevor irgendjemand von free 
folk gesprochen hat. Doch genau 

das ist es im strengsten Sinne: Von 
ihrer konventionellen Form befreite 
Folklore, ausgiebige Improvisation. 
Es fällt schwer, bei dem umfangrei- 


chen Output des Duos Empfehlungen 
auszusprechen, welche Platte als Ein- 
stieg in den Charalambides-Kosmos 
am geeignetsten ist. Likeness er- 
scheint aus einem Guss, transportiert 
knappe 70 Minuten hinweg eine 
konstant verschleierte Grundstim- 
mung und ist dadurch vielleicht das 
bislang homogenste Werk. Low wir- 
ken dagegen fast wie Heavy Rock. 
[Kranky /Cargo] 
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Fake Fake ®® 


Im Punker-Fachblatt Plastic Bomb 
war zu lesen: »Ich fände es No 
Means No gegenüber unfair, sie mit 
diesen Bengels hier zu vergleichen, 
denn Stnnng klingen nach Wichtig- 
tuer-Künstler-»Punk« und geben mir 
überhaupt nichts.« Wie gut, dass es 
noch eine Punk-Polizei gibt, die mit 
hartem Geschütz gegen Kunst-Punk 
vorgeht und dafür sorgt, dass als 
richtiger« Punk weiterhin nur gelten 
darf, was sich von den Bierzelt-Kapel- 
len auf dem Oktoberfest musikalisch 
und mental bloß graduell unter- 
scheidet. Stnnng (ausgesprochen 
»Stunning«, nicht »Sting«!) aus 
Minneapolis spielen unideologischen, 
zerfahrenen, zerfressenen, sich 
verzehrenden Post-Punk, hören sich 
übellaunig an, aber nicht aggressiv, 
setzen schneidende Breaks und ma- 
chen noch einmal deutlich, dass die 
Geschichte des US-Hardcore ohne 
Minutemen und deren Erbe ziemlich 
langweilig gewesen wäre. For those 
who know sollte diese kurze Auf- 
listung an Verweisen auf Schulen, 
Abgrenzungen und »Kunstpunk«- 
Debatten ausreichen, sich auf der 
Stelle für oder gegen Stnnng zu 
entscheiden. 


[Modern Radio Record Label/www.modern- 
radio.com] 


ISTARI LASTERFAHRER 
The Rabbit InMe® 
Battybwoy Soundclash Massive ® 


Kollidierende Beats, irre, implodie- 
rende Dancehall-Zitate und ver- 
schliffener Dub (»Lasterfahrer« klingt 
ja auch fast wie »Rastafari«) sind 
die Zutaten für die nur denkbar hys- 
terischste Disco, die Drum’n’Bass 
ganz schön klamm im Regen stehen 
lässt. Hier stürzen die Beats wie eine 
aufgebrachte Meute aufeinander, 
dennoch bleibt der Groove erhalten, 
aus der Ferne schimmert sogar rich- 
tig freundlicher Klingklang durch. 
Gepitchter Gesang treibt den Wahn- 
sinn auf die Spitze. Diese Kaninchen 
sind nicht mehr niedlich, da ist 
mindestens Tollwut mit in die Blut- 
bahn geraten. 


[Sozialistischer Plattenbau/ 
www.sozialistischer-plattenbau.org] 


XBXRX 
Wars ®® 


Der Titel sagt es bereits: Dies ist 
eine Kriegserklärung. An die Gehör- 
gänge. Neben Melt Banana entfa- 
chen XBXRX aus Oakland den 

wohl lärmigsten, verschachteltsten 
Post-Core, den man sich nur denken 
und wünschen kann. Breaks, Schreie, 
hysterische Anfälle, Stop-and-Go- 
Attacken. Großartig, auch wenn sich 
das kaum 12 Nummern am Stück 
durchhalten lässt. 

[Polyvinyl/Cargo] 


THE NECKS 
Townsville ® 


Schön, dass es solche Musik noch 
gibt, auch wenn manche sie mög- 
licherweise als Anachronismus emp- 
finden werden: Auf- und abschwel- 
lendes Klavierspiel, ein steter Fluss 
in der Tradition eines Keith Tippett, 
dezent, aber eindringlich von Schlag- 
zeug (das nur die Becken bearbeitet) 
und Bass begleitet. Das ist fabel- 
hafte Jazz-Improvisation vorm Hin- 
tergrund der Minimal Music, radikal 
repetitiv und gleichzeitig doch 

auch sehr warm, zu Herzen gehend. 
Dieser 53-minütige Konzertmit- 
schnitt präsentiert das australische 
Trio in Hochform. 

[ReR Megacorp] mb 
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Papier 


an =Annika Nickenig 


ksa = Kinky Salmer 


= Matthias Schönebäumer 


ci = Christoph Jacke mb = Martin Büsser 

fas = Frank Apunkt Schneider ms 

fm = Franziska Meifert pi =Pascal Jurt 

je = Jonas Engelmann rd = Rigobert Dittmann 
jk = Jens Kastner si = Sven Jachmann 

ks = Kerstin Stakemeier 


DIEDRICH DIEDERICHSEN u.a. (Hg.) 


Golden Years. Materialien und Positionen zu queerer 
Subkultur und Avantgarde zwischen 1959 und 1974 
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GOLDEN 


dadurch gekennzeichnet«, 
schreibt Mitherausgeberin 
Juliane Rebentisch, »dass ihre 
Geschichten nur selten und 
diskontinuierlich (...) im »offi- 
ziellen< Sinne geschichtsfähig 
werden. Die Rekonstruktion 
subkultureller Geheimge- 

| schichten ist u.a. wegen dieser 


»Subkulturen sind generell 


Lücken in besonderem Maße 
auf Zeugnisse aus der Innen- 
perspektive der Beteiligten 
angewiesen.« In gewisser Hinsicht ist das natürlich 
falsch, da die Anzahl an Publikationen, Symposien, Aus- 
stellungen, Seminaren und Tagungen, in denen diverse 
Subkulturen (von Queerness bis Punk) aufgearbeitet 

und historisiert werden, in den letzten Jahren auch im 
deutschsprachigen Raum enorm zugenommen hat — zum 
Glück, möchte man sagen, wenn dabei so etwas wie der 
vorliegende Reader herauskommt, der sich in dreißig 
Essays einer Zeit nähert, die nur selten unter dem Aspekt 
der Queerness beleuchtet wurde (schon mal Hippies 
und Woodstock in irgendeinen queeren Kontext gestellt 
gesehen? — Na also). Dreh- und Angelpunkt der hier ver- 
sammelten Texte ist der in den verschiedensten Essays 
immer wieder zitierte Schauspieler und Filmemacher 
Jack Smith, dessen Film Flaming Creatures (1963) einen 
Skandal ausgelöst hatte (»Mit seiner Zurschaustellung 
von obszön geschwungenen Schwänzen, die weder völlig 
erigiert noch komplett schlaff waren, machte sich Fla- 
ming Creatures auf höchst frivole Weise einer Respekt- 
losigkeit schuldig, die offenbar noch krimineller war als 
das Verbrennen der amerikanischen Flagge«, so Jim 
Holberman), und der für Juliane Rebentisch so etwas wie 
den vergessenen Gegenpart zu Andy Warhol darstellt. 
Rebentischs Worte von der vergessenen Subkultur lesen 
sich allerdings gar nicht mehr so falsch, wenn man 
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bedenkt, dass von Jack Smith kein einziger Film je auf 
DVD erschienen ist und seine Präsenz in den Geschichts- 
büchern gegenüber Warhol gegen Null geht. 

Entstanden ist der Reader im Rahmen eines für den 
steirischen herbst konzipierten Projekts, zu dem alle 
Beteiligten einen je eigenen Zugang fanden - Diedrich 
Diederichsen beispielsweise begann sich für eine histo- 
rische Vertiefung des Themas zu interessieren, als Mike 
Kelley ihm erzählte, dass Sylvester aus den Cockettes 
hervorgegangen sei. Der glamouröse Disco-Superstar 
»soll einst Mitglied bei einer Truppe stolz-unrasierter, 
langhaariger und anarchisch-undisziplinierter Hippies ge- 
wesen sein? Eine Bande ausschweifender, der schwulen 
wie auch der langhaarigen Subkultur verpflichteten Ama- 
teur-Drag-Queens (...)?« So werden hier Sachverhalte 
aufgerollt, nach denen bislang noch niemand gefragt 
hatte, denn zu Recht merkt Diederichsen an: »Geschichte 
und Genealogie verschwinden in der öffentlichen Be- 
schäftigung mit Popmusik in dem Maße und Tempo, in 
dem Jahrzehnte-Pakete und Rock-History-4-fach-CDs 
zunehmen und historische Entwicklungen zu statischen 
Stimmungen kommodifizieren, statt die Logik von Bewe- 
gung und Verknüpfung neu zu mobilisieren.« Abgesehen 
von ganz wenigen Ausnahmen, etwa dem bei Trikont 
erschienenen, von Jon Savage kompilierten Sampler From 
The Closets To The Charts über frühe queere (in diesem 
Fall: schwule) Popmusik, sind weder der Popjournalismus 
noch der Markt nunmehr an inhaltlichen Verknüpfungen 
interessiert - und auch nicht an popinterner Kritik wie 
jener, die Diederichsen an dem mit Glam und Androgy- 
nität spielenden Mick Jagger der frühen 1970er übt: 
»Doch gerade Jagger ist ein markantes Beispiel für den 
nicht seltenen Fall, dass, wenn sich ein zutiefst normaler 
Charakter queere Elemente einverleibt, dieser nur seine 
Aktionsmöglichkeiten als Normaler erweitert und damit 
sozusagen dem queeren Repertoire entzieht (...).« 

In diesem Buch, das auch Texte von queeren Musikern 
und Aktivisten wie Terre Thaemlitz und Ultra-Red enthält 
sowie einen lesenswerten Essay des Künstlers Mike Kel- 
ley, gibt es extrem viel zu entdecken. Zum Beispiel, dass 
Bertolt Brecht und Helene Weigel einen Sohn namens 


Stefan Brecht hatten, der als Theaterkritiker und Lyriker 
in New York lebt und von dem bereits 1978 ein Buch 
namens Queer Theater in der Edition Suhrkamp erschie- 
nen war (in englischer Sprache!), aus dem sich hier nun 
der Teil über das Theatre of the Ridiculous erstmals in 
deutscher Übersetzung findet. 

[Brosch., 384 S., Graz 2006, Edition Camera Austria, 30,- €] mb 


NGBK (Hg.) 
Sexwork. Kunst Mythos Realität 


SABINE GRENZ / MARTIN LÜCKE (Hg.) 


Verhandlungen im Zwielicht. Momente der 
Prostitution in Geschichte und Gegenwart 


Der Kampf um Respekt, den 
SexarbeiterInnen seit jeher 
KuNsT MYTHos asandrät zu führen hatten, wurde 
’< sesw örk mit dem Inkrafttreten des 
Prostitutionsgesetzes zum 
; ' 1.1.2002 zumindest in Teilen 
u | formal anerkannt. Seitdem 
’ | ist Prostitution in der BRD 
nicht mehr »sittenwidrig«, 
es besteht nun die Möglich- 
keit, Lohn einzuklagen, 
Arbeitsverträge abzuschlie- 
ßen, der gesetzlichen Kranken- und Sozialversicherung 
beizutreten, etc. Es ist jedoch nicht nur ein Wandel in 
der Rechtsprechung zu verzeichnen, auch das öffentliche 
Interesse am Thema scheint seither zugenommen zu 
haben. Im November 2005 eröffnete das Hamburger Mu- 
seum der Arbeit mit Sexarbeit. Prostitution — Lebenswel- 
ten und Mythen die bis dato bestbesuchte Wechselaus- 
stellung des Museums, ein Jahr später wurde in Berlin die 
Ausstellung Sexwork. Kunst Mythos Realität gezeigt, die 
sich auf die kulturelle Vermittlung von Bildern der Sex- 
arbeit, historischer wie zeitgenössischer, konzentrierte. 
Nur weil die gesellschaftlichen Rahmenbedingungen sich 
verbessert haben, heißt das nicht, dass sich damit auch 
die Bilder ändern, die mit der Sexarbeit über Jahrhun- 
derte verknüpft waren und die in erster Linie aus einer 
hetero-männlichen Perspektive konstruiert sind. Daher 
Sind im Kontext der Ausstellung auch gerade diejenigen 
Künstler besonders interessant, die sich wie J. Jackie Baier 
oder der Norweger Ane Lan aus einem queeren Kontext 
mit dem Thema Sexarbeit auseinandersetzen. Beide stel- 
len sich in die Tradition Kenneth Angers oder Jack Smiths 
und der Film- und Performance-Experimente der queeren 
amerikanischen Subkultur der 1960er. Wie diese arbeiten 
sie an der Dekonstruktion stabiler Identitätskonzepte und 
verknüpfen diese Kritik mit einem neuen Blick auf Pros- 
titution jenseits der gefestigten gesellschaftlichen Bilder. 
Die Ausstellung schafft es weitestgehend, Klischees 
zu vermeiden und die Zusammenhänge von gesellschaft- 
lichen Rahmenbedingungen und Sexarbeit, Vorstellungen 
von Geschlecht und Sexualität, Kunst und Politik auf 
unterschiedliche Weisen zusammenzuführen. Es kommen 
Transvestiten aus Mosambik zu Wort und es wird auf die 
alltäglichen Gefahren für SexarbeiterInnen verwiesen, 
wenn beispielsweise Cristiano Berti Orte in der Umge- 


bung von Turin fotografiert, an denen zwischen 1993 
und 2001 19 Prostituierte ermordet wurden, die meisten 
ohne Aufenthaltsgenehmigung. 

Nicht nur in Italien gibt es dieses Problem; in Deutsch- 
land sind etwa 60% der in der Prostitution arbeitenden 
Menschen Migrantinnen, viele davon illegalisiert und 
ohne Arbeitserlaubnis. Die Situation von migrantischen 
SexarbeiterInnen hat sich in den letzten Jahren ver- 
schärft; die Diskussion über Zwangsprostitution und 
Menschenhandel hat die Abschiebung illegaler Sexarbei- 
terInnen aus den EU-Grenzen »zu ihrem eigenen Schutz« 
zunehmen lassen, statt deren Arbeitsbedingungen vor 
Ort zu verbessern. 

Diese Problematik ist einer der Schwerpunkte des 
Kongress-Readers Verhandlungen im Zwielicht. Dort wird 
Prostitution als gesellschaftliches Phänomen untersucht. 
Neben Fragen über die Wechselwirkung von kulturellen 
Bildern von SexarbeiterInnen und der gesellschaftlichen 
Realität, stehen hauptsächlich aktuelle mediale, wissen- 
schaftliche und juristische Diskurse im Mittelpunkt. Alice 
Sadoghu weist in ihrem Beitrag darauf hin, dass streng 
differenziert werden muss zwischen illegalen Migrantin- 
nen, »internationalen« Ehefrauen, ausländischen Prosti- 
tuierten und Opfern von Menschenhandel. Diese Unter- 
scheidungen gehen in den medialen und politischen 
Debatten zum Thema immer wieder verloren; und dies 
mit einem Hintergedanken, wie Kathrin Schrader im 
Kontext der Medienspektakel um »Zwangsprostituierte« 
festhält: »Ihr Schicksal wird politisch benutzt, um eine 
Verschärfung des Ausländer- und Zuwanderungsrechts 
zu rechtfertigen, deren erstes Opfer oft die Frauen selbst 
sind. Dieser Diskurs verweist auf die Schnittstelle von 
Sexismus und Rassismus.« Diese Problematik arbeitet 
Loretta Ihme in ihrem Beitrag »»Zu Gast bei Freundin- 
nen«. (Re)Konstruktion von Nation, Geschlecht und 
Sexualität in Narrativen über die Fußball-WM und die 
Prostitution« genauer heraus und untersucht die Rolle 
von Geschlecht für nationale Projekte, wo Frauen als 
»symbolische Grenzposten« der Aufrechterhaltung und 
Reproduktion mythischer Einheiten imaginierter natio- 
naler Gemeinschaften dienen. Besonders deutlich wurde 
dieses Phänomen in der Diskussion um die Problematik 
der Zwangsprostitution im Vorfeld der WM, wo sich 
Diskurse zu Geschlecht, Klasse, Sexualität und »Rasse« 
kreuzten. Die Bedrohung durch den Frauenhandel wurde 
in ein diskursives Außen verlagert, wodurch der Blick 
auf die eigene Verstrickung verstellt wurde: Sowohl die 
(Zwangs-)Prostituierte, wie auch Täter und Freier wurden 
als das »Andere« konstruiert. 

Es gibt auch einige Artikel, die eher historisch und de- 
skriptiv arbeiten, etwa zum Hetärewesen im klassischen 
Athen, oder zur Bildpolitik der Berliner Prostitutionsde- 
batte um 1800, doch bleiben diese im Gegensatz zu den 
vorher erwähnten etwas unscharf in ihrem Anliegen. 
Interessant wird der Band immer dort, wo die AutorInnen 
versuchen, an gesellschaftliche Phänomene anzudocken 
und sich über die Sexarbeit mit aktuellen Körper- und 
Sexualdiskursen oder Fragen der Verknüpfung von 
Geschlecht, Nation und Sexualität auseinanderzusetzen. 


[Sexwork: Brosch., 120 S., Heidelberg 2007, Kehrer Verlag | Zwielicht: 
Brosch., 348 S., Bielefeld 2006, transcript, 29,80 €] je 
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DAVID WOJNAROWICZ 
Close To The Knives 


Mit dem Portrait des früh verstorbenen Dichters Arthur 
Rimbaud als Papiermaske vor das eigene Gesicht ge- 
spannt, hatte sich David Wojnarowicz in seiner Aktion 
Arthur Rimbaud in New York (1978-79) in den Straßen 
von Manhattan fotografiert. Diese Fotos waren in der 
Kölner Ausstellung Das achte Feld und kurz darauf in /nto 
Me/Out Of Me in den Berliner Kunstwerken zu sehen. Der 
1992 ebenfalls sehr früh an AIDS verstorbene Künstler 
und Schriftsteller David Wojnarowicz war bis zu diesem 
Zeitpunkt in Deutschland völlig unbekannt. Und er ist es 
wohl auch heute noch, müsste es aber nicht sein, denn 
im kleinen mox & maritz-Verlag (der bereits literarische 
Arbeiten von Lydia Lunch, Henry Rollins und Michael 
Gira veröffentlichte) liegen seit einem Jahr die Memoiren 
der Desintegration vor, wie die autobiografische Text- 
sammlung aus erzählerischen Fragmenten, Tagebuchein- 
tragungen und Essays im Untertitel lautet. Schonungslos 
gibt der ehemalige Stricher und autodidaktische Künstler 
Einblick in sein exzessives Leben am Rande der Gesell- 
schaft und seziert den Hass der amerikanischen Main- 
stream-Gesellschaft gegenüber Schwulen und Anders- 
denkenden aller Art. Vor allem die Essays, die sich mit 
dem Umgang mit AIDS unter der Reagan-Regierung 
auseinandersetzen, sind ein in dieser Form einzigartiges 
Zeitdokument. 

Die inhaltliche und sprachliche Drastik der Texte 
dürfte sich heute ein wenig abgenutzt haben. Wer einmal 
Burroughs gelesen hat (der zu den Bewunderern von 
Wojnarowicz zählte und an dessen Stil und Sujets diese 
Texte auch anknüpfen), ist mit einer solchen exzessiven 
Selbststilisierung als Outlaw vertraut, die das eigene 
Anderssein immer wieder durch moralische Urteile über 
eine als verbrecherisch empfundene Gesellschaft zu legi- 
timieren versucht. Äußerungen wie die, dass ein Großteil 
der Amerikaner gelernt hat, bei AIDS, Obdachlosigkeit 
oder Rassismus wegzusehen, weil sich die Schwulen, 
Obdachlosen und Schwarzen das doch irgendwie selbst 
»ausgesucht« haben, sind sicher keine neuen, wenn auch 
leider wohl zutreffenden Überlegungen. Man muss sich 
beim Lesen immer wieder vergegenwärtigen, dass Close 
To The Knives im Original bereits 1991 auf den Markt kam 
und vor 16 Jahren noch eine ganz andere Sprengkraft 
entwickeln konnte. Dies bedeutet jedoch nicht, dass 
Wojnarowiczs Texte »veraltet< wären oder sich seither in 
den meisten Köpfen groß etwas im Umgang mit AIDS 
geändert hätte. Lediglich das Zusammenspiel von Morbi- 
dität, Homosexualität und dem Teufelskreis als Junkie hat 
als Lebensmodell seit den 1990ern zumindest literarisch 
weitgehend ausgedient oder kehrt höchstens noch in 
parodistischer Form im Sinne eines Sujet-Zitats — etwa 
in den Romanen von Dennis Cooper — wieder. Close To 
The Knives ist in dieser Hinsicht ein Zeitdokument, das in 
jene Jahre zurückführt, als das Leben in New York noch 
gefährlich war und die Subkultur ständig mit dem Selbst- 
mord auf Raten geflirtet hatte. Die kämpferische Haltung 
allerdings, die Wojnarowicz auf jeder Seite an den Tag 
legt, sich als Schwuler (bzw. Marginalisierter und Unter- 
drückter) auf keinem Fall der Mainstream-Gesellschaft 


238 | testcard #17 


anzudienen, ihr für nichts zu danken und sich ihr so weit 
als möglich zu entziehen, ist angesichts schwuler Anpas- 
sungs-Tendenzen aktueller denn je. 


[Geb., 260 S., Bremen 2006, mox & maritz, Verlag Stefan Ehlert, 
17,80 €] ksa 


PIA THILMANN / TANJA WITTE / BEN REWALD (Hg.) 
Drag Kings. Mit Bartkleber gegen das Patriarchat 


Drag Queens sind allseits 
bekannt — kaum ein Main- 
stream-Film, der bei den 
Themen schwul oder queer 
ohne sie auskommt. Aber 
Drag Kings? - testcard hat 
Drag Kings zwar schon in zwei 
zurückliegenden Ausgaben 
mit je eigenem Artikel vor- 
gestellt (Drag King und die 
Performanz des postmodernen 
Geschlechts in testcard # 8 
und Queere Interfaces zwi- 
schen Theorie und Praxis in testcard # 14), doch das dürfte 
nicht unbedingt repräsentativ sein. Diane Torr schreibt 

in ihrem Grußwort, dass Drag Kings 1995, als sie ihren 
ersten King-Workshop in Deutschland gab, noch ein völ- 
lig neues Phänomen waren. Sie nennt Drag-King-Perfor- 
mance einen »Akt der Selbstbehauptung und Selbstent- 
deckung«. Zehn Jahre später sieht die Sache schon 
etwas anders aus, zumindest in einer Stadt wie Berlin. 
Die Drag Kings sind in den Clubs (und bisweilen auch 
auf den Straßen) angekommen, begeistert berichtet Torr 
von einer Filmaufführung von The Undergrad (2003) der 
Filmemacherin Michele Mahoney, einem Remake von 
Die Reifeprüfung mit rein weiblicher Besetzung. Der 
durchgehend farbig gestaltete Reader schließt nun auch 
auf dem deutschsprachigen Buchmarkt eine Lücke und 
beleuchtet das Phänomen des »Kinging« (J. Halberstam) 
in Geschichte, Theorie und Praxis. Einzelne Kings werden 
portraitiert, es gibt praktische Hinweise darüber, wie sich 
Brüste abbinden und männliche Genitalien faken lassen, 
aber auch Gesprächsrunden und Erfahrungsberichte so- 
wie einen theoretischen Teil über die politischen Aspekte 
der Transgender-Performance. Der Untertitel des Buches 
ist gut gewählt, denn er macht erst einmal stutzig: 
Warum »mit« dem Bartkleber »gegen« das Patriarchat? 
Zementieren Frauen, die als Männer auftreten oder 
männliche Rollen performen nicht die klassischen patri- 
archalen Verhaltensmuster oder bestätigen sie am Ende 
nicht sogar, dass es begehrenswert ist, eine klassische 
Männerrolle einzunehmen? So einfach ist es allerdings 
nicht. Indem Drag Kings Männerrollen annehmen bzw. 
spielen, unterwandern sie die Authentizität von Männ- 
lichkeit, verdeutlichen den Inszenierungs-Charakter von 
Geschlechterrollen und unterwandern zudem ein von 
Männern hart umkämpftes Terrain. »Setz dich mal in 
den öffentlichen Nahverkehr und fahr mit Bart von der 
Partymeile nach Hause«, erzählt ein Drag-King am run- 
den Tisch zum Thema »Drag und Politik«. »Für manche 
Transgender ist das aber Alltag und ich verstehe auch, 
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dass die sich ärgern, wenn sie für etwas diskriminiert 
werden, für das andere abends auf einer Party bejubelt 
werden.« Im Kampf um die Entpathologisierung von 
Transgender und für das offene Spiel mit Identitäten, 

fällt in diesem Gespräch schließlich ein wichtiger Satz: 
»Die Drag-King-Szene verändert vielleicht nicht die Welt, 
aber sie verändert auf jeden Fall den Diskurs.« Ein Anfang 
ist getan, auch und gerade mit diesem Buch. 

[Brosch., 220 S., Berlin 2007, Querverlag, 19,90 €] mb 


JACQUES DERRIDA 
Glas 


Warum Glas, eines der Hauptwerke Derridas, hier unter 
der Rubrik »Sex/Gender« rezensieren? Weil es sich bei 
genauer Betrachtung um eine philosophische Studie 
handelt, die Queer Studies vorweggenommen, wenn 
nicht sogar eröffnet hat. Aber der Reihe nach ... Das Un- 
behagen vieler Marxisten gegenüber Foucault, Derrida, 
Deleuze, Barthes und Lyotard ist nie ganz unberechtigt 
gewesen, handelte es sich doch um Linke, die sich zu 
Beginn der 1970er-Jahre nicht nur dezidiert gegen den 
autoritären französischen Akademiebetrieb aufgelehnt 
hatten, sondern auch gegen dogmatische K-Gruppen. 
Formal kämpften diese Denker auf je eigene Weise gegen 
die Logik und Struktur eines als verbraucht empfundenen 
abendländischen Denkens, inhaltlich rückten Themen in 
den Mittelpunkt, die von der marxistischen Linken häufig 
ausgeklammert wurden: Geschlechterrollen, Homosexu- 
alität, Boheme, Poesie, Psychiatrie und Medizin. Letztlich 
also Fragen um die gesellschaftliche Konstruktion von 
Normativität. Der Dekonstruktivismus war daher keine 
Generalabrechnung mit Marx und der traditionellen Lin- 
ken, sondern vielmehr eine Ergänzung und Erweiterung. 
Er widmete sich Minoritäts-Diskursen, die als Vorlage 

für die kurz darauf entstandenen Gender- und Queer- 
Studies dienten. Dass sich diese Vorlagen nicht immer 
leicht lesen lassen, wird anhand der gerade erschienenen 
deutschen Übersetzung von Glas deutlich, dem Text, der 
neben der Grammatologie als Derridas Hauptwerk gilt. 
Hans-Dieter Gondek und Markus Sedlaczek haben dieses 
Text-Monstrum geradezu vorbildlich ins Deutsche über- 
tragen. 

Eigentlich galt das in Frankreich schon 1974 erschie- 
nene Glas als unübersetzbar. Sprachlich ist es Derridas 
poetischstes und zugleich anarchistischstes Werk, in dem 
es vor Wort-Eigenschöpfungen nur so wimmelt. Auf 
mehr als 320 Seiten rebelliert dieser zweispaltig gesetzte 
Text gegen jegliche wissenschaftliche Struktur. Das Buch 
beginnt mitten in einem Satz und endet mitten in einem 
Satz. Auch zwischendurch brechen Blöcke immer wieder 
ab, die beiden Spalten beziehen sich nicht wirklich auf- 
einander. Glas erinnert nicht nur vom typographischen 
Aufbau her an Zettels Traum, sondern enthält auch 
ebenso viele sexuell aufgeladene Wortspiele. In der linken 
Spalte dekonstruiert Derrida die Philosophie Hegels vor 
dem Hintergrund des Hegelschen Familien- und Frauen- 
bildes, in der rechten Spalte spürt er dem homosexuellen 
Begehren in den Texten von Jean Genet nach. Mit Genet 
gegen Hegel liefert Derrida eine irrwitzige Verteidigung 
der Poesie gegenüber einer als arrogant empfundenen 


Philosophie, die sich anmafßte, dem Denken eine klar 
strukturiere Ordnung geben zu können. Es muss Derrida 
rasend gemacht haben, dass es für Hegel aus seinem 
selbst erbauten System heraus möglich war, schlichtweg 
alles erklären und in dieses System eingliedern zu kön- 
nen. Um Hegels Dialektik als reaktionäres, auf den 
Grundfesten von Staat und Familie aufbauendes Denken 
zu diskreditieren, nimmt sich Derrida wie so oft in seinen 
Texten etwas vermeintlich Nebensächliches vor, nämlich 
Hegels Frauenbild und dessen Äußerungen zur Funktion 
der Familie. »Gibt es einen Platz für den Bastard in der 
Onto-Theologie oder in der Hegelschen Familie%, fragt 
Derrida gleich zu Beginn des Textes, während den Leser- 
Innen bereits schwant, dass die Antwort »Nein« lautet 
und die Genet-Spalte als ein Gegenmodell zu Hegels 
Vorstellung von der Heiligen Familie fungiert. Für Hegel 
kann Familie nur existieren »innerhalb des Volksgeistes, 
des Geistes eines Volkes«, während Liebe ihm wiederum 
nur »in/als Familie« denkbar ist. Aufgrund solcher 
Äußerungen demontiert Derrida Hegels Denksystem als 
eine auf reiner Opferlogik aufbauende Unterwerfung: 
Die Familie ordnet sich dem Volk unter, die Frau wie- 
derum der Familie. Das Anarchische des frei flottierenden 
Begehrens, das Derrida bei Genet am Werk sieht, hat in 
Hegels System keinen Platz. 

Die historische Bedeutung von Glas liegt darin be- 
gründet, dass hier erstmals eine philosophische Analyse 
Fragen nach sexueller Identität und Begehren in den 
Mittelpunkt der Analyse stellt und damit einen wichtigen 
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Liebesorganisation und 
Verabredungskulturen 


Juli 2007, 250 Seiten, kart., 
25,80 €, 
ISBN 978-3-89942-611-3 


Der Band spürt der medial gelenkten Verab- 
redungskultur unserer Zeit nach, legt ihre kultur- 
und medienhistorischen Ursprünge offen und 
befragt die über Dating-Plattformen regulierte 
Trieb-, Affekt- und Liebesorganisation. 

Weitere Themen sind die im Netz als Kompetenz- 
diskurs geführte Arbeitssuche, die »geteilte« 
Selbstdarstellung, die Verabredung zum politi- 
schen Protest sowie die Eigentumsverhältnisse 
im Web 2.0. 


wwuw.transcript-verlag.de 
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Schritt für die spätere Gender-Forschung unternommen 
hat: Philosophie ist kein sexfreier Raum und Sex wie- 
derum kein herrschaftsfreier Raum. Derrida machte 
Sexualität in Glas zum Politikum, indem er forderte, dass 
jedes Denksystem auch auf sexistische Schwachstellen 
hin überprüft werden muss. Das mag heute selbstver- 
ständlich klingen, war aber 1974 vor allem in dieser 
aufgewühlten, nicht-linearen Form, mit der sich Derrida 
bereits sprachlich gegen Hierarchien auflehnte, ein 
wichtiges Bekenntnis. In jenen Jahren, als Feminismus, 
Schwulen- und Lesbenbewegung und der Ruf nach der 
»sexuellen Revolution« ihren vorläufigen Höhepunkt 
erreicht hatten, wurde Derrida nicht nur diesen Strömun- 
gen gerecht, sondern dachte schon etwas weiter: Glas 
zielt auf ein transversales, also »queeres« Begehren, das 
Kategorien wie Homo-, Hetero- und Bisexualität über 
Bord wirft und die Singularität des Anderen jenseits von 
Geschlecht als »reines Geschenk« (an)erkennt. 

[Brosch., 320 S., München 2006, Wilhelm Fink Verlag, 49,90 €] mb 


A.G. GENDER-KILLER (Hg.) 


Das gute Leben. Linke Perspektiven aufeinen 
besseren Alltag 


Ein Lebensratgeber für Linke, die neue Marktlücke? Nun, 
die HerausgeberInnen wissen sehr wohl, dass es nach 
Adorno kein richtiges Leben im falschen geben kann, viel- 
leicht aber doch, wie sie es nennen, ein »gutes Leben«, 
zumindest ein besseres. Hierfür haben sie Aufsätze ver- 


MARC CALMBACH 


More Than Music. Einblicke in die Jugendkultur 
Hardcore. 


»More Than Music« lautet ein 
Wahlspruch der HC-Szene, der 
ausdrücken soll, dass Hardcore 
(HC) eine Lebenseinstellung ist, 
eine politische Haltung, die sich 
bei allen Differenzen innerhalb 
der Szene vor allem über die 
»DIY«-Haltung definiert. Marc 
Calmbach, selbst Szene-Aktivist 
(unter anderem als Musiker bei 
Monochrome), legt mit seiner 
Dissertation die erste soziologi- 
sche, auf empirischem Material 
basierende Studie zu HC als Jugendkultur vor. Abgesehen 
von einem Exkurs zum Centre for Contemporary Cultural 
Studies und dessen Authentizitätsverständnis, bleibt 
Calmbachs Studie sehr dicht am Forschungsgegenstand 
HC selbst. Für seine Arbeit hat er vor allem die wenigen 
bereits veröffentlichten Bücher zum Thema, Fanzines 
und Aussagen von Szene-Aktivisten ausgewertet und 
erläutert so, welche Bedeutung »Do It Yourself« für die 
Szene hat, welche Bedeutung Fanzines als Austausch 


sammelt, die sich vorwiegend um das Private drehen, 

das bekanntlich auch politisch ist. Die Texte behandeln 
Selbstwahrnehmung und Scham, Zweierbeziehung und 
Geschlechterpraxis, antisexistische Männerpolitik im 
Alltag, »Ageism« und die Frage nach dem guten Leben 
im Alter. »Hannah und Bernd«, über die auch in dieser 
testcard-Ausgabe zu lesen ist, klären auf, wie BDSM auch 
jenseits heterosexistischer Normen praktiziert werden 
kann. Doch Das gute Leben wäre kein Buch von Linken 
für Linke, wenn es nicht auch jede Menge Theorie gäbe, 
die der Praxis vorausgeht, unter anderem »/t's queer 
utopian stupid.« - Is it? Sieben Statements zu Pro Sex von 
Katharina Voß. Queer und Gender Studies bestimmen 
die Aufsätze und folgen auf erfreuliche Weise einer Ten- 
denz, die sich seit einigen Jahren innerhalb der Linken ab- 
zeichnet: Sex wird nicht mehr als per se sexistisch, nicht 
mehr als vermintes Gebiet oder bloßer Nebenschauplatz 
betrachtet, sondern positiv für die eigene Lebenspraxis 
definiert, wobei es stets darum geht, Gegenmodelle 

zur patriarchalen Norm zu schaffen. Das klingt einfach, 
ist aber ein großer Schritt nach vorne, nachdem die 
»sexuelle Revolution« der 1970er vor allem von Männern 
definiert und geprägt wurde und sich der Umgang der 
Linken mit Sex seither fast ausschließlich auf Anti-Sexis- 
mus beschränkt hatte. Einziger kleiner Nachteil dieses 
empfehlenswerten Buches: Die Texte sind so extrem 
klein gesetzt, dass das Lesen anstrengt, obwohl das »gute 
Leben« doch alles andere als anstrengend sein sollte. 


[Brosch., 208 S., Münster 2007, Unrast Verlag, 16,- €] mb 


zukommt bzw. zukam, inwieweit sich HC von Punk und 
Punk-Mode unterscheidet und welche Rolle der »Ausver- 
kauf«-Vorwurf innerhalb der Szene spielt. Der empirische 
Teil seiner Arbeit präsentiert eine demografische Struktur 
des HC-Publikums nach Alter, Geschlecht und Bildungs- 
grad, untersucht die soziokulturelle Ausrichtung des 
Publikums, dessen Selbsteinschätzung und stellt unter 
anderem die Frage, welche soziale Bedeutung HC für 
den Einzelnen hat. Selbst dieser mit sehr vielen Tabellen 
versehene Teil des Buches liest sich sehr flüssig und 
aufschlussreich, so geben zum Beispiel 0,0 Prozent der 
Befragten an, Punk nicht zu kennen, die Riot Grrris sind 
dagegen 30,3 Prozent der Befragten völlig unbekannt. 
Dies korrespondiert mit der Lücke, die man dieser anson- 
sten sehr breit gefächerten Studie leider konstatieren 
muss: Gender-Fragen kommen nur ganz am Rande vor, 
weder Homophobie auf der einen, noch Queercore auf 
der anderen Seite finden Erwähnung, die Rolle von Frau- 
en in der Szene wird ebenso wenig analysiert wie die 
Frage nach Macho-Verhalten und der männlichen Domi- 
nanz in Pop-Subkulturen. 

Abgesehen von dieser mehr als nur bedauernswerten 
Lücke ist More Than Music eine bisweilen trotz wissen- 
schaftlichem Ansatz geradezu euphorische Studie, 
deren Quintessenz sich gegen die in den letzten Jahren 
häufig geäußerte Ansicht richtet, Popkultur sei inzwi- 
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schen »affirmativ und kaum mehr als eine Verkaufs- 
masche der Kulturindustrie«. Calmbachs letzter Satz 
lautet dem gegenüber: »Es gibt sie noch, die widerspen- 
stigen Jugendkulturen.« Anlass für diesen Optimismus 
ist unter anderem, dass 60 Prozent der Befragten ange- 
geben hatten, »über die Szene auf politische und soziale 
Randthemen aufmerksam gemacht worden zu sein«. 
Das korrespondiert mit einer Expertise von Roland 
Hitzler und Michaela Pfedenhauer, die Calmbach zitiert. 
Diese erklärten HC zu einem »unsichtbaren Bildungspro- 
gramm«: Die Szene fördere unter anderem die Kenntnis 
von Fremdsprachen, »positive Verhaltensweisen (z.B. 
Gastfreundschaft)« werden geschult, »eigenständige 
Meinungsbildung« und »Kritikfähigkeit« gepflegt. Ob 
autonome Jugendzentrum wohl künftig mit einer finan- 
ziellen Unterstützung der Bundeszentrale für politische 
Bildung rechnen können? - Hier wird ein nur schwer 
auflösbarer Grundwiderspruch angedeutet: Die wider- 
spenstige Jugendkultur Hardcore sorgt bei allem anarchi- 
schem Gestus vor allem für gute, kritische Demokraten, 
deren »DIY«-Erfahrungen auch von wirtschaftlichem 
Nutzen sein können. Hitzler/Pfadenhauer nennen dies 
ein »alltagspraktisch relevantes Kompetenzbündel«. 

So lustig kann Soziologie sein. 


[Brosch., 276 S., Bielefeld 2007, Transcript Verlag, 27,80 €] mb 


SIMON FRITH 
Taking Popular Music Seriously. Selected Essays. 


Ohne Übertreibung kann der amerikanische Musik- 
soziologe Simon Frith wohl als der bedeutendste Pop- 
musikwissenschaftler der letzten 30 Jahre bezeichnet 
werden. Während Lawrence Grossberg beschlossen hat, 
sich mehr der politischen Philosophie zuzuwenden und 
den Rock den Jüngeren zu überlassen, hat Simon Frith 
mit Taking Popular Music Seriously dieser Tage seine 
wichtigsten Aufsätze zu Popmusik noch einmal versam- 
melt. 

In einem aktuellen Vorwort erläutert Frith kurz seine 
immer noch geltende Herangehensweise: »My starting 
point is that wheter as an idea, an experience or an 
activity, music is the result of the play of social forces.« 
Frith beobachtet also ganz soziologisch, geschult an 
Marxismus und symbolischen Interaktionismus, die 
Rockmusik in ihrer Thematisierung von Produktion bis 
Rezeption und Weiterverarbeitung (z.B. Fantum). Frith 
arbeitet mehr an den Kontexten und Texten von Pop- 
musik als an Werkanalysen. Wenn letztere auch im Falle 
von Pop sicherlich eine gewisse Berechtigung haben, 
so erscheinen Friths Blicke auf die Verhandlung von Pop 
durch die Medien wesentlich näher an den Lebenswelten 
der Produzenten und Rezipienten. Diesen fast ethno- 
graphischen Blick hat Frith über all die Jahre in Kombina- 
tion mit seinen Tätigkeiten als Journalist in der Musik- 
industrie entwickelt: »Rock was theorised by practitio- 
ners rather than academics, by journalists, musicians 
and audiences, by record companies and their PR depart- 
ments, by radio producers and deejays. The key to an 
understanding of popular music was, | had come to rea- 
lise, not high but low theory. [...] They were the models 
for my own attempt to combine the academic study of 


popular music with rock journalism.« Ob hier nun etwa, 
auf deutschsprachige Beobachtungen von D. Diederich- 
sen oder M. Terkessidis übertragen, von »low theory« 
die Rede sein kann, ob man per se die jeweiligen, ganz 
konkreten Überlegungen an Rockmusik auch auf neue 
Stile und Genres beziehen kann, sei bezweifelt. Dennoch 
hat sich Friths Attitüde, sowohl die materiellen Gege- 
benheiten von Popmusik als auch die kommunikativen 
Verhandlungen zu integrieren, als sehr fruchtbar er- 
wiesen. Und so ist es erwähnenswert, dass in diesem 
Kompendium 19 »Klassiker« von Frith qua Faksimile 
versammelt sind und den ernsten Umgang mit Pop- 
musik (z.B. im Hinblick auf Rock und Sexualität, Indus- 
trialisierung von Popmusik, Musik und Fernsehen, den 
Diskurs Weltmusik oder Musik und Identität) absolut 
vergnüglich machen. Immer noch hochaktuell etwa 
erscheinen Friths Überlegungen aus 1987 zur Rolle von 
Lyrics für Popmusik und wie man das Zusammenspiel 
aus Sound und Worten analysieren kann, ohne pure 
literaturwissenschaftliche Textanalyse auf Pop zu über- 
tragen (Why do Songs have Words?): »Pop love songs 
don't »reflect« emotions, then, but give people the 
romantic terms in which to articulate and so experience 
their emotions.« 

Ärgerlich ist allerdings der hohe Preis des Buchs. 
Bedenkt man, dass diese Zusammenstellung ein Muss 
für Studierende von Popmusik und Medien sein sollte, 
fällt die in den Cultural Studies (hierzu kann man 
zweifelsohne Simon Frith zählen) oft so betonte sozialis- 
tische Haltung hier leider unter den Tisch. Es bleibt die 
Hoffnung auf eine broschierte und somit bezahlbare 
Ausgabe. 

[Geb., 343 S., Aldershot 2007, Ashgate, 124,95 $] ©j 


SUSANNE STEMMLER / TIMO SKRANDIES (Hg.) 


Hip-Hop und Rap in romanischen Sprachwelten. 
Stationen einer globalen Musikkultur 


Eine rein wissenschaftliche Herangehensweise an das 
Phänomen HipHop, und das auch noch unter einem SO 
spezifischen Blickwinkel wie dem romanischen Sprach- 
raum — nicht zu Unrecht fragt man sich, ob das gelingen 
kann. Für die Wissenschaft bedeutet das sicherlich 

eine Öffnung des eigenen Blickwinkels, aber ist dann 
nicht das Erkenntnisziel nur wieder die eigene Disziplin? 
Oder kann man als Romanist tatsächlich eine fruchtbare 
neue Perspektive auf das Phänomen HipHop werfen? 
Diese Fragen stellen sich glücklicherweise auch die 
Herausgeber und Beiträger des Readers HipHop in ro- 
manischen Sprachwelten, und das ist auch der Grund, 
warum das Projekt dann tatsächlich recht gut gelingt. 
Die Aufsätze und Ergebnisse der Sektionsarbeit »Hip- 
Hop-Kultur(en)< des Kieler Romanistentags nähern sich 
der Thematik in ihrer wissenschaftlichen Herangehens- 
weise zwar eindeutig von außen, geben sich aber Mühe, 
die verschiedenen Facetten der Jugendkultur und ihre 
spezifischen Entstehungs- und Verbreitungsbedingungen 
im romanischsprachigen Raum zu beleuchten. Dabei 
werden wichtige Parallelen gezogen zwischen der jüng- 
sten Geschichte der Romania, den Prozessen von Deko- 
lonisation und Migration auf der einen Seite, und den 
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genuin ästhetischen Prinzipien der HipHop-Kultur auf 
der anderen: Bricolage, Argot, Verlan, Sampling, Ver- 
schmelzung unterschiedlicher sprachlicher und musika- 


lischer Ausdrucksformen aus verschiedenen Herkunfts- 
kulturen. Dass das Phänomen Hi 


pHop an das urbane 
Milieu der Gegenwart gekoppelt ist, aus dem Spannungs- 
feld von Zentrum und Peripherie, regionaler und globaler 
Kultur erwächst, und dass deshalb die kulturellen Pro- 
zesse der Frankophoni 
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Aktuell im Ventil Verlag 


Frank Apunkt Schneider 


Als die Welt noch unterging 
Von Punk zu NDW 


Eine Chronik zur Entstehung und 
Entwicklung von Punk und Wave im 
deutschsprachigen Raum von 1978 
bis 1985. 


Vor dem Hintergrund des Kalten 
Krieges der späten 70er- und frühen 
80er entwickelt Frank Apunkt 
Schneider eine eigenständige Heran- 
gehensweise an deutschen Punk 

und New Wave. Statt auf die fahle 
Nostalgieschiene zu setzen, gewich- 
tet er sein Interesse individuell und 
originell: Neben den mittlerweile 
kanonisierten Klassikern dieser 
Bewegung, rücken hier auch Under- 
ground-Acts wie Kosmonautentraum, 
Familie Hesselbach etc. in den Fokus. 
Schneider zeigt historisch bedingte 
Schnittmengen auf, erzählt von 
Freund- wie Feindschaften, stellt 
Epizentren in der Provinz gegen die 
Metropolen und knüpft immer ans 
Hier und Heute an. 

Eine kommentierte Diskografie und 
eine Cassettografie runden das NDW- 
Opus-Magnum ab. 


384 Seiten, 17,90 € (D) 


John Robb 


Punk Rock 
Die ganze Geschichte 


Nach »Please Kill Me« über die ame- 
rikanische Entstehungsgeschichte 
des Punk und »Verschwende Deine 
Jugend«, Jürgen Teipels Chronik 

der deutschen Szene, liegt mit John 
Robbs Buch erstmals auch eine 
komplette Geschichte des britischen 
Punk vor - von den Protagonisten aus 
erster Hand erzählt. 

Robb hat alle in lockerer Atmosphäre 
vors Mikro gebracht: Musiker, Ver- 
anstalter, Fanzine-Autoren und Fans. 
John Lydon, Malcolm McLaren, Cap- 
tain Sensible, Ari Up, Poly Styrene, 
Siouxsie Sioux und zahlreiche andere 
berichten, was sie zu Punks hat 
werden lassen; welche Musik sie 

vor Punk gehört haben; welches die 
besten Punkkonzerte waren und was 
sich auf ihnen abgespielt hat. 


528 Seiten, 19,90 € (D) 


Bertie Marshall 


Berlin Bromley 
Roman 


England 1976, das Jahr von Punk. 
Bertie Marshall ist 15 Jahre alt und 
beschließt, sich von nun an Berlin 
Bromley zu nennen. Berlin lernt 
Siouxsie Sioux und die Sex Pistols 
kennen. Er wird Teil vom berüchtigten 
»Bromley Contingent«, das den Sex 
Pistols auf jedes Konzert nachreist. 
Für Berlin hat 1976 jedoch noch 
sehr viel weiter reichende Folgen. 

Er entdeckt seine Homosexualität, 
taucht in die schwule Subkultur 
Londons ein und landet auf dem 
Straßenstrich. Vollgepumpt mit Speed 
findet er sich in fremden Betten wie- 
der und nur noch selten den Weg 
zurück in sein Elternhaus. Gleichzei- 
tig erzählt „Berlin Bromley« aber 
auch von einem androgynen, schüch- 
ternen und wortkargen Jungen, der 
sich am liebsten in Tagträume und 
alte Bücher flüchtet. 

Mit einem Vorwort von Boy George. 


160 Seiten, 11,90 € (D) 


Jens Raschke 


Disco Extravaganza 
Eine Reise ins Wunde 
sonderbaren Tone 


Das erste und ultimative deutsch- 
sprachige Kompendium zum Thema 
»Incredibly Strange Music« 

Was haben Captain Kirk, eine Lady 
aus Hongkong, Amerikas erster Hip- 
pie, Miss St. Louis 1926, der Gründer 
der Satanskirche und ein israelischer 
Gabelbieger gemeinsam? - Sie alle 
haben mindestens einmal in ihrem 
Leben einen Tonträger aufgenommen, 
der fernab von allem liegt, was der 
durchschnittliche Konsument für ge- 
wöhnlich unter dem Begriff »Musik« 
versteht, und den sich vermutlich nur 
die wenigsten ohne Gewaltandrohung 
ins Regal stellen würden. 

Jens Raschke hat die kuriosesten 
Aufnahmen der Musikgeschichte 
zusammengetragen und mit den nicht 
minder ungewöhnlichen Biografien 
ihrer Macherinnen und Macher gar- 


rland der 


niert. 
272 Seiten, 13,90 € (D) 
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DEUTSCHLANDWUNDER 


Wunsch und Wahn 
in der postnazistischen Kultur 


Aktuell im Ventil Verlag 


Sonja Eismann (Hg.) 


Hot Topic 
Popfeminismus heute 


Seit der konservative Backlash offen 
in Form von neuem Gebärzwang 

und alten Hausmuütterchen-Doktrinen 
zutage tritt, besinnt sich sogar der 
Mainstream wieder auf die Notwen- 
digkeit des Feminismus. Dabei wird 
gerne übersehen, dass es abseits 
des gemäßigten Feuilleton-Bekennt- 
nisses zur Geschlechtergleichheit 
eine Menge junger Frauen gibt, die 
sich den radikalen »Luxus« eines 
feministischen Bewusstseins leisten 
und diesen in verschiedensten For- 
men leben. 

In der »Hot Topic«-Anthologie 
porträtieren Frauen ihre Lebensrea- 
litäten zwischen Abtreibung, Indie- 
Mutterschaft, Prekariats-Boheme, 
queerem Coming-of-Age, Schön- 
heits-Terror und Exotinnendasein im 
Musik- und Medienbusiness. 


304 Seiten, 14,90 € (D) 


Schischmanjan / Wünsch (Hg.) 
female hiphop 
Realness, Roots und Rap Models 


HipHop gilt als von Männern domi- 
nierter Musikstil, in dem Frauen nur 
als >Dekoration« in Musikvideos oder 
als »Bitches« in den Texten vorkom- 
men. Doch von Anfang an haben sich 
Frauen immer wieder in die Bewe- 
gung eingebracht und das Sexistische 
Image von HipHop zurechtgerückt. 
Nicht nur gegen Rassismus, Sondern 
gegen jegliche Diskriminierung, lau- 
tet ihre Devise. 
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Evelin 
Still Not Famous #1 


Die erste Werkschau der szenebekannten Künstlerin Evelin. 
Die Mädchen in Röcken und die Zigarette grazil zwischen 
den Fingern; die Jungs mit Seitenscheitel und Fluppe schrä 
im Mund - staunend und nassforsch, ganz große Augen e 
gebrochene Niedlichkeit, mittendrin immer wieder Parolen 
Bonmots und Diary-Art. 


»Still not famous«? Von wegen! Alles nur kalkuliertes 
Under-Understatement! 


128 Seiten, durchgehend farbig illustriert, 24,90 € (D) 


»Female HipHop« stellt Soul-Diven, 
weibliche MCs und Produzentinnen 
vor, die im HipHop neue Trends ge- 
setzt haben. Der Sammelband bietet 
eine umfangreiche Geschichte von 
Frauen im HipHop, thematisiert 
allerdings auch die Problematik von 
Macho-Rollen und Sexismus - Aus- 
wüchse, gegen die sich die Musike- 
rinnen immer wieder zur Wehr setzen 
müssen. Emanzipatorische Entwick- 
lungen wie Homo-Hop werden reak- 
tionären Phänomenen wie deutschem 
Porno-Rap, Nazi-Rap und sexisti- 
schen Videoclips gegenübergestellt 


256 Seiten, 12,90 € (D) 


kittkritik (Hg.) 


Deutschlandwunder 
Wunsch und Wahn in der 
postnazistischen Kultur 


In der gegenwärtigen Auseinande” 
setzung mit der nationalsozial 3”, 
schen Vergangenheit konstituier 

ein neues historisches Selbstver” 
ständnis: Neben die fortwähren® 
Stilisierung der Deutschen als n 
tritt die Integration von Auschw!'? a 
in die medialen (Re-)Inszenierung® 
der deutschen Erinnerungsarbeit. 


In Beiträgen zu der Bedeutung en 
Familie, Generation, Geschlecht, 
Verhältnis von Subjekt und Nation, 
zur Kritik des Antisemitismus un 
Opferdiskurs wird die Funktion def 
Kulturindustrie als gesellschaftl!- 
chem Kitt in Literatur, bildender nd 
Kunst, Popmusik, Hörspiel, Film 7 
Computerspiel von den 50er Jahr 
bis in die Gegenwart verfolgt. 


240 Seiten, 14,90 € (D) 


SIMON REYNOLDS 


schreibt Simon Reynolds — 

aber eigentlich nur um ein Jahr. 
1977 war Reynolds 14 Jahre als, 
doch schon mit ı5 stürzte er 
sich voll ins Getümmel. Die 
Musik der zweiten Punk-Welle, 
von Reynolds »Post-Punk« 
genannt und auf die Jahre 1978 
bis 1984 datiert, sei sowieso 
viel spannender gewesen als 
der »klassische« Punk, der mit 
den Sex Pistols, Buzzcocks, Clash 
und Damned zwischen 1976 und 1977 seine größten 
Erfolge feierte. Dass hier bereits alles, was kurz nach dem 
Urknall von 1977 geschah, unter den Begriff »Post-Punk« 
gefasst wird, ist etwas spitzfindig, doch in der Definition, 
die Reynolds vorlegt, macht die Unterteilung durchaus 
Sinn. Denn erst mit den von Reynolds favorisierten 
Bands, darunter The Pop Group, Gang Of Four, Cabaret 
Voltaire, Scritti Politti und Sex-Pistols-Nachfolger PiL, 
entstand eine tatsächlich neue Ästhetik, während der 
ursprüngliche Punkrock eigentlich nichts weiter als eine 
wertkonservative Wiederbelebung des Rock'n'Roll war. 
Klaus Walter geht in seinem hervorragenden, weil pola- 
risierenden Vorwort zur deutschen Auflage noch ein 
Stück weiter und macht das Ganze nicht zuletzt an 
Gender-Fragen fest: Der klassische Punkrock der Pistols, 
Damned und Co. wurde von rockistischer Männerbün- 
delei bestimmt, erst im Zuge von »Post Punk« kam es 
zu einem Bruch mit klassischen Geschlechterrollen — 
man denke an Lydia Lunch oder die Raincoats, aber auch 
an die Wimp-Bewegung, also an Bands, die bewusst 
defensiv, weich oder androgyn auftraten. Eine dieser 
Wimp-Bands gab Reynolds Buch den Titel: Rip It Up And 
Start Again stammt von den schottischen Orange Juice, 
von Klaus Walter im positiven Sinne als »queer folks« 
und »kauzige Weicheier« bezeichnet. 

Natürlich stimmt das alles nicht ganz, weder zeitlich 
noch inhaltlich. Queere und feministische Ansätze gab 
es schon in der ersten Punk-Generation, mit den Slits 
und X-Ray Spex waren schon früh Frauen in der Szene 
tonangebend. Und auch viele der experimentellen Bands, 
die Reynolds gegenüber dem konventionellen Punkrock 
abgrentt, hat es bereits vor 1978 gegeben, darunter 
Wire, Devo, Throbbing CGristle und Pere Ubu. Historisch 
hinkt Reynolds mit 1978 konstruierter Scheideweg an 
allen Ecken und Enden, eröffnet aber eine spannende, 
wenn auch nicht neue Debatte: die zwischen Street- 
und Art-Punk. Reynolds schlägt sich auf die Seite der 
Art-School-Fraktion, bevorzugt all jene Bands, die radikal 
avantgardistisch und reflektiert zu Werke gingen. Wäh- 
rend Punkrock auf den öden Stadionrock der 1970er 
lediglich mit einer anderen Form von Rock reagierten, 
machten sich erst Post-Punk-Bands wie die Young 
Marble Giants von jeglicher Rock-Attitüde frei. Reynolds 
misstraut dem Mythos von Authentizität, der mit Punk 
durch die Hintertür wieder eingeführt wurde, denn bei 


Top 
RIP IT UP! _ 
AND START AGAIN 


| 

SCHMEISS | 
fang @l'es hin und | 
| 

| 


Pu Mar mVinıda Tarkına mad Tubanninn 
SRIsIıE achır ra Palitti Kama ar Haar 
wissrınt PEhl OBU TaE Hai Tat Aaaaciarıs 


allem Spiel mit Identitäten und popkulturellen Symbolen, 


wird Punkrock von den Fans vor allem für seine »Ehrlich- 
keit« geschätzt. Dieser Dosenbier-Fraktion erteilt Rey- 
nolds eine radikale Abfuhr. Er straft sie ab, indem er sie 
ignoriert. Den Verlag muss das nicht stören, sie gehören 
sowieso nicht zur potenziellen Leserschaft eines knapp 
600 Seiten umfassenden Buches. 
Was Rip It Up neben all seinen Anekdoten und fleißig 

zusammengetragenen O-Tönen so wertvoll macht, 

ist die Motivation, die dieses Buch vermittelt: Es geht 
darum, sein eigenes Ding durchzuziehen, nicht auf 
Moden und Bewegungen zu hören, sondern künstlerische : 
Grenzen auszuloten. Ob man das am Ende immer noch 
»Punk« nennen muss, spielt gar keine Rolle. Mehr als 

ein Drittel der in diesem Buch behandelten Bands - 
etwa ABC, Haircut 100, Culture Club und Frankie Goes 
To Hollywood - hatten mit Punk im klassischen Sinne 
nichts am Hut und waren dennoch personell oder ideell 
aus Punk hervorgegangen. Reynolds erinnert mit ihnen 
an eine Zeit, zu der Popkultur noch ein großes Spiel mit 
Identitäten war, ein bis ins Sexuelle hinein reichendes 
Experiment mit offenem Ausgang. Kurz vor der großen 
Aids-Ernüchterung war die Popkultur so verschwult 

wie zu keinem Zeitpunkt davor oder danach. Street- 

und Oi-Punk grenzten sich dagegen von den »schwulen 
Poppern« oder »Kunst-Deppen« ab und propagierten 
Lebensformen, die so langweilig konventionell waren wie 
ihre Musik. 

[Geb., 576 S., Höfen 2007 Hannibal Verlag, 29,90 €] mb 


ANDREAS SCHWARZ / KERSTIN SCHWARZ / 
DIRK LUCKOW / CHRISTIAN WITTE (Hg.) 


Kein Kiel. Post-Punk & No Wave. Kieler Musikszene 
1977-1982 


Lange vor Jürgen Teipels Verschwende Deine Jugend 

und der angeklemmten Zurück zum Beton-Ausstellung 
hatte ausgerechnet Freiburg im Breisgau eine Schau 

zur ortsansässigen (Post-)Punk-Geschichte mit aus 
feuchten Kellern und sanierungsbedürftigen Langzeit- 
gedächtnisecken geretteten (Post-)Punk-Artefakten der 
deutschen Peripherie zusammengekramt. Das war vor 
Jahrzehnten, und zwar exakt 1987. Und der zugehörige 
Katalog gab - abzüglich des lokalpatriotischen Abtropf- 
gewichts - in seiner Verwackeltheit einen hochpräzisen 
Eindruck von (Post-)Punk als Erkenntnisblitz inmitten 
der verhärmten (und je abgelegener, umso verhärmteren) 
1970er. Denn insbesondere in strukturschwachen Gegen- 
den war die Behauptung einer aktuellen und todschicken 
Erneuerungsnegation ein Befreiungsrundumschlag. 

Die Suppe war dort einfach dicker und das Leben noch 
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mal befreiungsrelevanter. Dass die Wahrnehmung von 
(Post-)Punk als Metropolenphänomen nach wie vor 
dominant ist und fröhlich weiter mediatisiert wird — 

ob jetzt in New York (rockistische Perspektive), London 
(popistische Perspektive) oder Düsseldorf (deutschpop- 
nationale Perspektive) — hat abgesehen von der weit 
höheren Artefaktdichte seinen Grund in der Hege- 
monietradition dieser Orte. Und nicht zuletzt natürlich 
darin, dass die Prä-Punk-Popkultur auf Majorlabel- und 
Massenmedien-Basis naturgemäß zentralistisch und in 
den Großstädten organisiert war, was der Metropolen- 
Punk ja nicht abschaffen wollen konnte. Aber erst seine 
herunter gestuften Produktionsmittel waren in der Lage, 
auch klassische Nichtorte und insbesondere deutsche 
Mittelstädte in schillernde Kristallisationspunkte der 
neuen Energie und Dringlichkeit zu verwandeln. Was 
nicht zuletzt auch deshalb so gut funktionierte, weil 

die genuine Rat- und Richtungslosigkeit von (Post-)Punk 
und sein aggressiv von innen auf außen gewendetes 
Programm des Nichtkönnens (also nicht nur: nicht spie- 
len können, sondern auch: nichts aufnehmen können, 
nichts herausbringen können, auf deutsch schon gar kei- 
nen Pop spielen können ...) Mittel waren, die die eigene 
Schwäche in eine Stärke, in einen genauen Selektions- 
vorteil umschrieben. — Die Negationsästhetik und das 
Programm der radikalen Vorne-Verweigerung (eine Art 
Von-vorne-Verteidigung, aber ohne sich zu verteidigen) 
waren der denkbar beste Ausdruck für die räumlich 
Negierten und die kulturgeographisch Verweigerten. 

In Orten wie Freiburg, Kulmbach, Verden, Varel, Hagen, 
Tübingen/Reutlingen, Obereuerheim, Limburg an der 
Lahn oder Kiel gelang eben jene Verdichtung, aus der 
heraus einige wenige handverlesene Aktive (manchmal 
kleiner-gleich fünf) das NDW-Geschichtsschicksal ganzer 
Gegenden zu packen bekamen. Zumal: Die Kontrast- 
wirkung von Gegenkultur hatte in der sie umstehenden 
Monokultur eine viel einleuchtendere Durchschlagskraft. 
Und infolgedessen war und wurde Punk hier weitaus 
mehr und etwas kategorial anderes als der runderneuerte 
Hardrock, als der er z.B. in Hamburg zwischen 1976 

und 1979 ge- und erlebt wurde. Er war die Idealform, 
das eigene Mangelerleben — das Mangel-Füllhorn der 
deutschen Provinz — als Chance auf- und anzufassen. 
Eine Art Signifying am Mangel ereignete sich hier — 
vielleicht sogar im Sinne jenes legendären Paradigmen- 
wechsels bei Lacan, demzufolge nicht mehr der Wunsch 
eine Folge des (freudianischen) Mangel(paradigma)s sein 
sollte, sondern der Mangel eine Folge des Wunsches — 
komplizierte Theorie, die Punk mehr intuitiv als belesen 
auf die Straße kippte. 

Die Kieler New-Wave-Szene, im Spätfrühjahr 2007 
als Ausstellung unter dem Titel Kein Kiel rekapituliert, 
galt in den frühen NDW-Jahren durchaus einen kurzen 
Moment lang als respektabel. Von No Horizon und deren 
Spin-Off-Gruppe Inzucht & Ordnung erschienen sogar 
Platten auf wichtigen Hamburger Labels (Konnekschen 
und Zick Zack) — und die Kassettensampler Kein Kiel und 
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Lustobjekte setzten für Tapes beachtliche Stückzahlen 
ab; No More schrieben mit Suicide Commando einen gar 
nicht mal unokayen nachmaligen Grufti-Disco-Hit, dem 
vor einigen Jahren sogar von DJ Hell Remix-Respekt 
gezollt wurde. Die sensationelle Freeform-Noise-Gruppe 
D-Mark hinterließ mit ihrer Anti-Hit-Single Geld- 
Sex-Macht-Gewalt en passant eines der zehn besten 
Deutschpunk-Nuggets, freilich ohne das selbst auch 

nur ansatzweise mitzukriegen; und UKW verspielten 

mit Oslokai ihre Chance, die deutschen Young Marble 
Giants zu werden erst nach ganzen 20 Sekunden ... — 
diese und noch zwei, drei andere wirklich gestauchte 
Momente des Kieler (Post-)Punk sind (neben handels- 
üblichem Proberaumpunkrumpeln) auf der CD-Beilage 
des Katalogs mitzuvollziehen. Und dennoch ist und 

war Kein Kiel weitaus mehr als nur ein normaler Verwal- 
tungsakt szene-dokumentarischer Bürokratie. Mehr ist 
sie in dem Sinne, dass es ihr gelungen ist, jene spezifische 
Provinz-Szenen-Dialektik aus verdichteten Momenten 
der Fülle und den darauf folgenden Durststrecken der 
Leere, des Abwartens und der Kultur-Brachen auszuspie- 
len. Das Gegen-Identitäre des Titels (entlehnt von dem 
von Brian Eno mehr kurartierten denn produzierten 

No New York-Sampler von 1978) meint eben auch jene 
faktische Nichtvorhandenheit von Kiel auf der NDW- 
Landkarte. Und wiederum diese Nichtvorhandenheit 
festgehalten zu haben, ist das stärkste Moment von Aus- 
stellung, Katalog und CD. Worunter auch meine instan- 
tane Enttäuschung fiele, als ich die anderthalb Räume 

in der Kieler Kunsthalle betrat: Zu sehen gab es fast 
nichts in Form von einer Handvoll Badges und Plakaten 
der wichtigen britischen Gruppen, ein paar Fotos, einigen 
(und beileibe nicht allen) an die Wand getackerten 
Kieler Platten- und Kassettenobjekten, Kopiervorlagen- 
faksimiles, dazu eine Anhörstation und verwackelte 
Super8-Konzertmitschnitte, die ca. überall hätten spielen 
können ... Die im ebenfalls nicht gerade üppigen Katalog 
abgedruckten Ausstellungsfotos von Helmut Kunde 
zeigen entsprechend meist einzelne und dann auch 
noch oft dieselben Gestalten in etwas, das nicht wirklich 
Gedränge heißen kann. Akzentuiert wird dies durch 

eine Fotoserie von Joachim Thode, die menschenleere 
Kieler Tristesse Ende der 1970er wiedergibt als Zeitgeist- 
Polaroid und eine Art erklärende Hintergrundsfolie 

für die gezeigten (Post-)Punk-Erruptions-Miniaturen. 
Und das ergibt wiederum tatsächlich, wie es an einer 
Stelle im Katalog heißt, »ein Porträt des »Untergrunds« 
der späten 7oer und frühen 8oer in Kiel«. Anders als 
Zurück zum Beton mit seinem nervösen Deutsche-Pop- 
geschichte-Hüsteln und dem flankierenden Bürger- 
meisterreden-Brimborium gibt es fast nichts auszustel- 
len, aber dieses »Fast« ist ein durchaus schillerndes, 

ein beinahe rührendes Wort, das einfach ausgestellt 
gehört und dabei um Längen besser aussieht als die 
großkotzige und verlogene simulierte Fülle anderer 
Popgeschichtsschauen. 

[Brosch., 68 S., Kiel 2007, That Noise Publishing, 14,90 €] fas 
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KILLOFFER 


Die sechshundertsechsundsiebzig Erscheinungen 
von Killoffer 


KATI RICKENBACH 
Filmriss 


Nur weil er vergessen hat 

zu spülen, bevor er für einige 
Zeit Paris verlässt, befürchtet 
der Protagonist, seine Woh- 
nung nun als »saftige Explo- 
sion von Pilzen, üppig, wu- 
chernd im Maden-Mantel« 
wiederzufinden. Aus diesem 
Moment des Erschreckens 
entwickelt sich eine albtraum- 
hafte Selbstreflexion, die in 
einem Blutbad endet, das 675 
der 676 Erscheinungen von 
Killoffer nicht überleben werden. 

Das sich entwickelnde Eigenleben der Küche wird 
zum Ausgangspunkt von sich selbständig machenden 
Aspekten der Persönlichkeit Killoffers, böse Spiegelbilder 
eines sich vor sich selbst ekelnden Charakters. Ausgelöst 
durch und ausgehend von diesem einen Moment des 
Schreckens stellt er sein ganzes Leben in Frage, seine Per- 
sönlichkeit, die sich schuldig fühlt, wenn sie ein Lächeln 
einer Frau erhascht, sich aber auch schuldig fühlt, wenn 
sie darüber nachdenkt, sich schuldig zu fühlen: ein Teu- 
felskreis: »Erbärmlich ... Ich sage mir, dass ich aufhören 
muss ... dass ich irgendwann Antikörper entwickeln 
werde.« Diese Antikörper übernehmen nach etwa einem 
Drittel des Comics die Kontrolle über die Seiten, die bis 
dorthin geprägt sind von Monologen Killoffers, die immer 
um die Frage kreisen, wie ein Leben mit sich selbst aus- 
zuhalten sein soll. Die Schrift kämpft dabei gegen die 
Bilder an, in denen die Killoffer-Klone beginnen, ein 
Eigenleben zu führen und den »Kern« des Protagonisten 
immer weiter an den Rand zu drängen, bis er schließlich 
verstummt und die schweigenden Doppelgänger ihr 
Wüten beginnen: sie prügeln, kotzen, morden, verge- 
waltigen, schneiden Körperteile ab. In erster Linie sich 
gegenseitig. Damit überschreitet Killoffer eine Grenze, 
an die sich der Autorencomic bislang selten herangewagt 
hat: So brutal hat man ihn selten gesehen (am wenigsten 
in den autobiographisch angelegten Werken), so viele 
Körperflüssigkeiten von Blut über Sperma bis zu Scheiße 
sind selten geflossen. 

Das ist allemal erfrischender als die ritualisierten 
Selbstzweifel anderer autobiographischer Autorencomics. 
Und macht deutlich, welche ästhetischen Möglichkeiten 
der Comic in sich birgt: Nicht nur visualisiert er den 
bekannten Effekt, den das Grübeln über die Welt, ausge- 
hend von einem kleinen, eigentlich unbedeutenden Mo- 
ment haben kann, gleichzeitig setzt er auf der Bildebene 
dieses Abgleiten visuell in immer verwirrenderen Bildern 
um. Der Betrachter ist gezwungen die seltsame Reise des 
Protagonisten mit zu durchleben, bis das Szenario der 


sich gegenseitig zerstückelnden Killoffers kaum noch 
zu unterscheiden ist vom Anblick der lebendig gewor- 
denen Spüle in der Pariser Küche, mit deren Bild der 
Comic endet. 

Geradezu brav nimmt sich dagegen Kati Rickenbachs 
Album-Debüt in der Edition Moderne aus. Als Comic- 
Soap angekündigt, trifft diese Umschreibung das Album 
recht treffend. Parallel werden zwei Geschichten erzählt, 
die sich beide dem Vergessen widmen: Auf der eine Seite 
wird der Versuch der Protagonistin Lela beschrieben, 
der Existenz eines Knutschflecks auf ihrer Schulter auf 
den Grund zu gehen. Gleichzeitig stolpert ein Psychologe 
von einer absurden Situation in die nächste, und erst am 
Ende klärt sich dem Leser dieser Strang auf, der nie so 
recht mit der anderen Geschichte, die man als zentraler 
wahrnimmt, harmonieren will. Wie bei Killoffer ist das 
Vergessen Triebfeder der Handlung und Auslöser der 
Ereignisse. Und wie bei Killoffer spielt das Unterbewusste 
- so in den Episoden mit dem Psychologen - eine zen- 
trale Rolle, jedoch in weniger abgründiger Weise. Wie in 
Soaps üblich geht es um Beziehungen, die mal gut und 
mal schlecht laufen, Partys, Drogen und Freundschaften. 
Und Einsamkeit. Und Vereinsamung. Immer dann wird 
der Comic stark, wenn er die Oberfläche einer Soap 
hinter sich lässt und auf die Individuen fokussiert, die 
in bestimmten Rollen zu agieren haben, aus denen sie 
es nicht schaffen auszubrechen. Die versuchen, ihr Leben 
zu einer zusammenhängenden Geschichte zu verknüpfen 
und dabei scheitern, sich verrennen und dabei alles nur 
noch viel schlimmer machen. Und trotzdem weiter ma- 
chen. Irgendwie eben. Wie im Fernsehen. 


[Killoffer: Brosch., 48 S., Berlin 2007, Reprodukt, 12,- € | Filmriss: geb., 
80 S., Zürich 2007, Edition Moderne, 14,80 €] je 


LINE HOVEN 

Liebe schaut weg 

ILSE KILIC / FRITZ WIDHALM 
Ein kleiner Schnitt 


Line Hoven erzählt von 
ihrer Familie. Am Anfang 
eines jeden Kapitels ste- 
hen Fundstücke, von Rech- 
nungsblättern über Famil- 
ienfotos bis zur Kinokarte. 
Anhand dieser Bilder 
rekonstruiert Hoven die 
(mögliche) Geschichte 
ihrer Eltern und Groß- 
eltern. Der Großvater 
wächst in Bonn unter den 
Nazis auf, in den USA dagegen bereitet sich ein anderer 
Junge darauf vor, bei der Army gegen die Nazis zu kämp- 
fen - es sollte ihr anderer Großvater werden. Nach dem 
Krieg verliebt sich eine junge amerikanische Auslands- 
studentin in einen Bonner Studenten, alleine die ameri- 
kanischen Großeltern haben noch Bedenken. Bei einem 
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Besuch in Deutschland wundern sie sich, wie steif die 
Deutschen noch immer sind. Liebe schaut weg ist das 
Comic-Debüt von Line Hoven und gleichzeitig ihre Di- 
plomarbeit an der Hamburger Akademie. In aufwändiger 
Schabtechnik hat sie ein stilles, von poetischen Bildern 
durchdrungenes und wortkarges Comic geschaffen, das 
ganz in der Tradition US-amerikanischer Graphic Novels 
steht. Gekonnt liefert Liebe schaut weg den politischen 
Kontext der jeweiligen Zeit mit, ohne dabei in die Tiefe 
zu gehen. Zusammenhänge ergeben sich ganz aus den 
Bildern, auf allzu viel Erklärendes wird verzichtet. Wenn 
die deutsche Großmutter in einer Wirtschaftswunder- 
Zeitschrift mit Werbeanzeigen für Waschmaschinen blät- 
tert, deren Gestaltung Line Hoven präzise nachgezeich- 
net hat, dann ergibt sich die Stimmung von selbst. Die 
Zeichnungen sind spärlich und präzise zugleich, die hohe 
Kunst des Andeutens ist hier bestens gelungen. 

Eine Graphic Novel der besonderen Art haben Ilse Kilic 
und Fritz Widhalm angefertigt: »Unser Krebsjahr« lautet 
der Untertitel von Ein kleiner Schnitt. Das Comic handelt 
von den unmittelbaren Gefühlen nach dem Befund, 
Brustkrebs zu haben. Es erzählt von Arztbesuchen, Che- 
motherapien und Ablenkungsversuchen. Die Zeichnun- 
gen sind sehr einfach gehalten, meist kindlich, auf vielen 
Seiten dominiert der Text. Kunst als Therapie - dies wird 
oft in negativer Hinsicht bescheinigt, wenn die Kunst 
eigentlich nur der Person dient, die sie gemacht hat. 
Doch im Fall von Ein kleiner Schnitt ist das anders: Das 
Comic setzt sich mit einem tabuisierten Thema auf 
erfrischend offene Art auseinander und ist damit auch 
allen anderen eine Hilfe, Betroffenen ebenso wie all 
jenen, die bislang um das Thema Krebs einen Bogen 
gemacht haben. Stilistisch aufs Wesentliche beschränkt, 
will Ein kleiner Schnitt nicht primär Kunst liefern, sondern 
aufklären - und genau das ist eine große Kunst. 

[Liebe schaut weg: Brosch., 96 S., Berlin 2007, Reprodukt, 14,- €| Ein 


kleiner Schnitt: Brosch., Wien 2006, Edition Das Fröhliche Wohnzimmer, 
11,- €] mb 
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NICOLAS MAHLER 
Kunsttheorie versus Frau Goldgruber 


Die Zumutungen der Moderne 
M.S.BASTIAN / ISABELLE L. 
100 Ansichten von Bastropolis 


Vor kurzem kam im lokalen Comicladen die Diskussion 
auf, ob die Tatsache, dass Tardi-Originale in Museen hän- 
gen und Unsummen kosten, nun gut oder schlecht für 
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den Comic sei: Gut, weil ihm damit die Aufmerksamkeit 
zukommt, die ihm gebührt, wenn er in der Hochkultur 
angekommen ist, oder schlecht, weil ihm damit der 
wichtige Aspekt seiner Massenmedialität und Repro- 
duziertheit genommen wird. Das gleiche lässt sich wohl 
über die einsetzende Wahrnehmung des Comics an den 
Hochschulen fragen. Wie bei allen an den Universitäten 
noch relativ unbeackerten Kunstgattungen hat man 
den Eindruck, es sei eine Art Wettkampf ausgebrochen 
darüber, wer das Standardwerk zum Thema zustande 
bringt, an dem sich alle zu orientieren haben. 

Eine entspanntere Auseinandersetzung mit dem 
Medium Comic bietet Nicolas Mahlers bereits 2003 in 
der edition selene erschienener und nun von Reprodukt 
neu herausgegebener Band Kunsttheorie versus Frau 
Goldgruber (Was nicht heißt, eine fundierte Auseinan- 
dersetzung mit dem Comic könne nur in Comic-Form 
stattfinden, wie Scott McCloud behauptet, während er 
ungewollt selbst das Gegenteil beweist). Im Zentrum 
steht die Frage: Sind Comics Kunst? Und damit Comic- 
autoren vom normalen Steuersatz befreit, oder sind 
sie nur irgendsoetwas wie Werbegraphiker und haben 
20 % Steuern zu zahlen? »Na, das wird schon irgendwie 
»Kunst« sein«, entscheidet Frau Goldgruber, die Nicolas 
Mahler zugeordnete Finanzbeamtin. Zwar ist dies die 
gewünschte Entscheidung, doch bildet sie den Ausgangs- 
punkt zu einer Reflexion Mahlers über das Verhältnis von 
Kunst und Comic. Die Frage nach Comics im Museum 
beantwortet er klar: »Comics und Kunst sind natürliche 
Feinde ... Die Comicseite wurde ja für den Druck gezeich- 
net und nicht fürs Museum. Die Erzählung ist wichtig 
und nicht die einzelne Seite. Deshalb sind Comicausstel- 
lungen das Langweiligste, was es überhaupt gibt.« Ganz 
so einfach wie in Frau Goldgrubers Weltsicht (»Trickfilme 
machen Sie auch? Na das ist aber auch keine Kunst, dem 
Steuergesetz nach. Weils keine eigenständige kreative 
Leistung ist ...«) ist es dann wohl doch nicht. Aber was 
ist nun Kunst und muss man das überhaupt für den 
Comic entscheiden? Antworten gibt Mahler nicht, stellt 
seine Fragen aber auf einem Humorniveau, das nur 
wenige zeitgenössische Kunst, geschweige denn Comics, 
durchzuhalten vermag. Die Diskussion zieht sich als roter 
Faden weiter durch das Werk, das episodenhaft und 
autobiographisch aus dem Leben eines Comiczeichners 
berichtet und daran erinnert, dass Comics auch und noch 
immer zum Lachen sein können. 

Mittlerweile ist mit Die Zumutungen der Moderne ein 
weiterer Band Mahlers in gleicher Ausstattung bei Repro- 
dukt erschienen. Er knüpft an die autobiographischen 
Ausführungen aus dem ersten Band an und spannt einen 
Bogen von der Begeisterung über russische Kolchosen- 
filme als Jugendlicher bis zum Leben als Comiczeichner 
und ist — natürlich — wieder unglaublich lustig. »Warum 
ausgerechnet Nicolas Mahler zum Brüllen komisch ist, ist 
mit Worten nicht zu beschreiben. Kauft und seht selbst!«, 
schreibt Ralf König im Nachwort und Recht hat er. 

Beim Werk M.S. Bastians hätte Frau Goldgruber wahr- 
scheinlich nicht so lange gezögert, ihm den Kunst-Stem- 
pel aufzudrücken. Sein neuestes Werk 100 Ansichten von 
Bastropolis, kein Comic, sondern ein wirklicher Kunstka- 
talog, versammelt Bastians Werke der letzten fünf Jahre 


\ 


und ist in Gemeinschaftsarbeit mit Isabelle L. entstan- 
den. Deren Beitrag verbleibt allerdings erstaunlicherweise 
völlig im Dunkeln, weder die Katalogtexte von Guido 
Magnaguagno und Andreas Meier, noch der Pressetext 
des Verlages, der sogar Magnaguagnos und Meiers Bio- 
graphie aufzuweisen hat, gehen darauf ein, schreibt gar 
ihren Namen, der immerhin einmal genannt wird, falsch. 
Das ist schade, hätte man doch gerne gewusst, wie sich 
ihr Beitrag zur dominierenden Ästhetik Bastians verhält, 
ob ihr also auch neben Zuarbeiten und Ausführungen 
von Vorlagen Raum geboten wird, wirklich Teil von Ba- 
stropolis zu werden. 

Woran auch immer es liegen mag, verändert hat sich 
im Hause Bastian einiges, wenn auch sein Stil nach wie 
vor zu erkennen ist. Legt man ältere Arbeiten daneben, 
etwa den 1995 erschienen Comicband Päng, werden die 
Differenzen schnell deutlich: Dort sind die Protagonisten 
deformiert, es geht um das Verhältnis des Einzelnen 
zur Gesellschaft, Einsamkeit und Entfremdung. In Päng 
adaptierte Bastian Texte Charles Bukowskis, benutzte 
sie als Baustelle, aus der er sich, wie auch aus der Comic- 
geschichte, bediente: Aus Fetzen von Gedichten und 
deformierten Charakteren prominenter Comics (Mickey 
Mouse, Donald Duck, Bart Simpson, Peanuts etc.) mon- 
tierte er seine verstörenden Geschichten. Man kann seine 
Comics als den Versuch betrachten, wie Christian Gasser 
einleitend schreibt, William S. Burroughs Technik des 
Cut-Up - also die Übertragung der Möglichkeiten der 
Collage auf die Literatur - für das graphische Erzählen 
nutzbar zu machen. Handelnde Personen sind dabei nicht 
mehr zu finden, die Texte lassen sich keinem Individuum 
mehr zuordnen; beide Ebenen des Comic — Text und Bild 
- laufen parallel, eine Kommunikation zwischen ihnen ist 
nicht mehr auszumachen. 

Dagegen ist sein neues Werk geradezu beschwingt, 
bunt und alles andere als verstörend. Allerdings funktio- 
nieren seine Hommagen an Künstler wie Max Ernst, 
Hopper, Munch, Hockney und Comic-Kollegen wie ATAK, 
Bernd Pfarr oder Charles Burns trotzdem. Aber eben als 
Kunst und nicht als Comic. Ging es ihm in seinen Comics 
um die Frage, wie man mit Material der Comicgeschichte 
über das Medium Comic reflektieren und dabei gleich- 
zeitig noch eine Geschichte erzählen kann, so tritt in 
100 Ansichten von Bastropolis die Kunstgeschichte in die 
Kunst ein, durchsetzt mit Elementen aus Comics, wie- 
derum mit dem Ziel, über das eigene System zu reflektie- 
ren. Die Übermalungen von Bildern, die mittlerweile zu 
Klischees und Arztpraxisreproduktionen verkommen sind, 
wie Hoppers Nachtschwärmer, Hokusais Welle oder 
Munchs Schrei, mit Comic-Elementen stellen erneut die 
Frage nach dem Verhältnis von Kunst und Massenkultur, 
drehen den Spieß jedoch um: Massenkultur ist Hopper, 
nicht aber Bastians Besucher der bekannten Bar: Ray- 
mond Pettibon, CX Huth, Julie Doucet oder Gary Panter. 
Eine schöne Ergänzung des kargen Schwarzweiß-Comics 
von Mahler, der an sich selbst die Frage der Kunst stellt: 
nun also ein Kunstkatalog, der die eigene Kunsthaftigkeit 
in Frage stellt. 

[Kunsttheorie: Klappenbrosch., 128 S., Berlin 2007, Reprodukt, 14,- € | 
Moderne: Klappenbrosch.,, 128 S., Berlin 2007, Reprodukt, 14,- € | 
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FRAUKE BOGGASCH / DOMINIK SITTIG 


Elend - Zur Frage der Relevanz von Pop in Kunst, 
Leben und öffentlichen Badeanstalten 


MATTHIAS REICHELT (Hg.) 
Blalla W. Hallmann - Die Sprache verschlagen 


GALERIE MICHAEL ZINK / INSTITUT F. MOD. 
KUNST (Hg.) 
Fumie Sasabuchie 


INSTITUT FÜR MODERNE KUNST NÜRNBERG (Hg.) 
Michael Franz - Downlike the system 


GERALD MATT / THOMAS MIESSGANG / 
KUNSTHALLE WIEN (Hg.) 

Raymond Pettibon - Whatever It Is You're Looking 
For You Won’t Find It Here 


ANNA SOMMER 
Die Wahrheit und andere Erfindungen 


CLAUDIA AHLERING U. A. (Hg.) 
Spring #4 Garten Eden 


KATRIN DE VRIES / ANKE FEUCHTENBERGER 
Die Hure h wirft den Handschuh 


Elend ist ein Reader über das Kater- und Kotzgefühl, das 
der einst rebellische Pop heute erzeugt, nach dem Motto 
von Diedrich Diederichsen: »Ende 82 jedenfalls war noch 
nicht klar, dass Pop einst zum Speien sein könnte.« 

Wer wie ich Mitte der 1970er als Teenager noch »Pop 
nach acht« mit den lockeren Sprüchen von Blondlocke 
Thomas Gottschalk im Radio hörte, der gehörte damals 
zur »Avantgarde« in seiner Altersgruppe und hätte nie 
gewettet, dass Gottschalk zwanzig Jährchen weiter so et- 
was wie eine Hollywood-Glitzerversion von Rudi Carrell 
oder Wim Thoelke werden würde. Unmöglich zu denken, 
dass »Pop« zum Schimpfwort werden würde. Um genau 
diese Zeitspanne zwischen Pop als Rebellion und Pop als 
Brechmittel geht es in Elend. Um Rekapitulationen ohne 
zu kapitulieren, um das Sondieren der Jetztzeit, eine Art 
Gegenwartsbefund. Marcus Maida macht sich ausführlich 
über die Unterscheidung von »guter Onkel Pop und 
Schurkenpop« her. Die Misere im System Pop sei gar 
keine, so seine These, da Pop in bestimmten Kreisen als 
Identitäts- und Lebensform hemmungslos überschätzt 
werde, während er für andere alltäglicher und beiläufiger 
Teil des Leben geworden ist. Ihnen ist es schlicht egal, 

ob MTV-VIVA durch neue Formate wie MTV's Dismissed, 
Reality-Shows etc. ersetzt wird; sie beteiligen sich an der 
Popvermehrung im Internet. Der Plattenspieler landet 
endgültig im Keller der Geschichte, Pop-Musik wird künf- 
tig immer und überall virtuell verfügbar sein. Sein Be- 
fund: »Die wirklich bedeutsame Frage ist dann: Wer hört 
überhaupt noch zu? Wir befinden uns in einer Zeit, in der 
wir Musik schneller herunterladen und kopieren können, 
in einem Zeitalter, in dem Musik hysterisch gebrannt und 
wieder verworfen wird. Pop ist definitiv da angekommen 
und hat möglicherweise eine sehr wundersame Zukunft 
vor sich: als eine immaterielle Wegwerfalltagskultur.« Ein 
wenig nüchterner und differenzierter analysiert Martin 
Büsser das Verhältnis von Pop und Politik und mithin die 
Bewegung der Popmusik und -kultur vom linken gegen- 
kulturellen Milieu hin zur Mitte der Gesellschaft. Man 
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erinnere sich: Noch zu Beginn des Punk waren Maggie 
Thatcher und Helmut Kohl natürliche Feinde der Pop- 
kultur. Die ihnen folgende Generation von Machtträgern, 
Clinton, Schröder, Blair, waren hingegen selbst »Popstars« 
und dazu im Bündnis mit solchen. Doch im selben Maß, 
in dem Pop und Rock in die Mitte rückten, entwickelten 
sich in den letzten 10-15 Jahren zahlreiche Independent- 
Nischen, die nicht nur emanzipatorische Ausdrucksfor- 
men hervorbringen, sondern über eigene Vertriebswege 
und Netzwerke an einer strukturellen Mainstream-Ver- 
weigerung basteln. »Die Zukunft«, lautet Büssers Befund, 
»gehört den Nischen, die zusammengenommen gar 
nicht mehr so marginal sind, sondern Mainstream-For- 
mate wie Superstars letztlich auch nur als eine - in die- 
sem Fall vernachlässigbare — Nische erscheinen lassen.« 
Einen Totalitätsanspruch attestiert Martin Burckhardt der 
Popkultur, die in Verbindung mit Politik »identity poli- 
tics« a la Haider, Berlusconi, Pim Fortuyn bedeutet, näm- 
lich die schnelle, effiziente Instrumentalisirung der Sym- 
bole. Weitere 23 Beiträge, u.a. zur Entstehung des Pop- 
Artisten, zur Konstruktion von Authentizität, Subkulturen 
im Internet, zu den Filmen von Larry Clark, Interviews 
und Gespräche mit Peaches, Nomeansno u. a. lassen die 
Bewältigung von Elend zur Bereicherung geraten, für den 
Leser versteht sich. Elendiglich sind die bildkünstlerischen 
Beiträge. Sie fallen deutlich ab gegenüber den theoreti- 
schen, ob Daniel Richters »Stumpfe Waffe Medienkritik«, 
Jonathan Meeses »Die verletzteste Antizivilisation« oder 
Chris Johansons »Don’t worry be happy« - mehr oder 
minder in gelangweilter Arroganz und Selbstüberheblich- 
keit hingerotzt, fad, langweilig und nichtssagend. Soviel 

| Trash-Bewusstsein, (Anti-)Kunst und (Anti-)Pop-Bonus 

| oder schlicht Sarkasmus kann man gar nicht mehr auf- 

| bringen, um dem etwas abzugewinnen. 

Blalla W. Hallmann ist dagegen ein veritabler Gott der 
Trashmalerei. Zehn Jahre nach seinem krankheitsbeding- 
ten Tod im Alter von 56 erschien nun die erste Mono- 
graphie, die sein Gesamtwerk unter die Lupe nimmt und 
einer kritischen Revision unterzieht: Blalla W. Hallmann 
— Die Sprache verschlagen. Auf dem schwarzen Buchtitel 
eine leichenblasse Mickey Mouse mit toten schwarzen 
Augen, erhängt, Schweiß und Tränen rinnen herab, die 
Zunge hängt ihr schräg aus dem Mund und die vermeint- 
liche Dornenkrone auf dem Kopf besteht in Wirklichkeit 
aus sich windenden kleinen schwarzen Schlangen: die 
Figur des Künstlers in der westlichen Welt als populärer, 
möglichst unterhaltsamer Ersatzerlöser. Hallmann gilt 
zu Recht als Ausnahmeerscheinung in der Kunst der 
deutschen Nachkriegsepoche. Seine Bilder entstehen 
im Spannungsfeld höchster Subjektivität einerseits und 
Starker Gesellschaftsbezogenheit andererseits. Düstere 
Psycho-Trips, Wahnvorstellungen jeder Art, bei gleich- 
zeitiger, permanenter Auseinandersetzung mit deutscher 
Geschichte und Faschismus, der Allmacht von Kirche 
und Staat, erzieherischer Gewalt und Unterdrückung 
von Kindern und generell Ausbeutung, Niedertracht, 
Gewalt. »Halluzinative Kompressen« nennt Klaus The- 
weleit in seinem Beitrag »Wie ein Hitlerbild machen %« 
diese aufgeladenen, naiv-perversen Allegorien irgendwo 
zwischen Ensor und Schröder-Sonnenstern und doch 
ganz anders. 


Die Bilder der japanischen Künstlerin Fumie Sasa- 
buchi zielen auf die Haut ab —- und gehen unter die Haut. 
Nein, umgekehrt: eigentlich bleiben sie auf der Haut und 
zeigen, was darunter liegt. Sie bearbeitet mit bunten 
Kugelschreibern einzelne Seiten aus internationalen 
Modeblättern u.ä. und zieht den dargestellten »Models« 
partiell die Haut ab. Modern-triviale Varianten zu den 
Skizzen von Leonardo da Vinci, die er nach Leichensektio- 
nen anfertigte, nur dass die gestylten Fotografien, die 
Sasabuchi als Vorlagen benützt, den Bildern noch mehr 
Realismus verleihen. Was sichtbar wird an Organen, Mus- 
keln, Knochen, ist anatomisch korrekt und sehr perfekt 
wiedergegeben. Die Konfrontation der Werbeästhetik 
mit dem anatomischen Realismus ergibt verblüffende 
Effekte und schafft eine Art modernen Totentanz, der 
seine eigene gespenstische Schönheit entfaltet. In einer 
neuen Serie konzentrierte sie sich auf Kinder in der Wer- 
bung, deren Hautoberflächen sie mit Tätowierungen 
von Schutzgottheiten, Schlangen, Dämonen etc. versieht, 
die in Japan als Erkennungszeichen der Yakuza dienen. 

So schreibt sie kleinen Kindern die Zeichen einer zerris- 
senen, kriminellen Gesellschaft auf die Haut. 

»Down like the system« und — auf der Rückseite — 
»Don’t work, cry!« nennt Michael Franz das selbst 
gestaltete Künstlerbuch mit seinen höchst unterschied- 
lichen Zeichnungen aus den Jahren 2000-2004, die man 
kaum einer Hand zuordnen möchte. Bilder mit einfach- 
sten Mitteln aufs Papier gebracht, nicht nur naiv, sondern 
geradezu schülerhaft, ungelenk, steif. Filzstift-Pointil- 
lismus, Munchs Schrei mit Farbstift nachgemalt, seismo- 
graphische Kurven, Labyrinthe, eine leere Figur mit mas- 
kenhaftem Gesicht, doch in der Brust frisst ein Alien- 
gebiss das Herz, pornographische Szenen, dann wieder 
Kinderbuchartiges. Bei genauerem Hinschauen bemerkt 
man triviale Formen, Muster, Vorlagen aus Presse, Bü- 
chern, Design, Kunst. Und entdeckt fast karikaturistische 
Pointen. Für Knut Ebeling, der ihn als kind-of-pop-artist 
beschreibt, ist es »Pop aus dem Kinderzimmer« im »Lo- 
fi-Format«. Seine Zeichnungen inszenierten »einen ent- 
sublimierten Primitivismus, eine Art Brut, die aus dem 
infantilen Innenleben eines kindgebliebenen Monsters er- 
zählt.« Das muss es wohl sein — Niedergang mit System. 

Vielleicht sind aber auch diese Unperfektion, das Un- 
derstatement, Infantile schon wieder eine Reaktion auf 
den dem Comic entliehenen, aber doch ziemlich perfekt 
durchgehaltenen Stil eines Raymond Pettibon. Whatever 
It Is You're Looking For You Won't Find It Here heifst das ful- 
minante Katalogbuch zu seiner Ausstellung in der Kunst- 
halle Wien 2007. Mit Textfundstücken, die er aus allen 
möglichen belletristischen und wissenschaftlichen Bü- 
chern zieht und aus ihrem Kontext reift, um seinen inne- 
ren Film Noir damit zu vertonen, schafft er einen starken 
Sprachpol in seinen Tuschzeichnungen und Aquarellen, 
die sich am liebsten aus der Kiste der 1940er/195oer- 
Jahre bedienen. Mit Chandler teilt er nicht nur den Vor- 
namen. Und natürlich schöpft er aus dem Fundus poli- 
tischer Cartoons, Plattencover, Underground Comics, 
True-Crime-Geschichten etc. aus seiner Jugend während 
der 1960er-Jahre, über die er sozusagen improvisiert — 
sarkastische Szenen aus dem amerikanischen Alptraum, 
schwarz-weiß auf Papier wie die alten »pulp fictions«. 
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Unter seiner Feder, seinem Pinsel verwandeln sich die 
Versatzstücke der Pop- und Populär-Kultur in puren 
Anti-Pop. Das geschieht vor allem durch die Isolierung 
der Motive und den Zusammenprall von Bild und Text, 
der, obwohl Pettibon nie dem Genre Comic zugerechnet 
wurde, in jeder Hinsicht comic-artig inszeniert wird. 

Die Wahrheit und andere Erfindungen ist ein beste- 
chend-einfacher autobiographischer Comic der Schwei- 
zer Zeichnerin Anna Sommer, in dem sie unspektakulär 
die Anekdoten und Missgeschicke aus Kindheit und 
Jugend darbringt. Wie sie sich als Kind Bauklötze an die 
Socken klebte, um Stöckelschuhe zu imitieren und mit 
gefülltem BH und Freundin »Nacht spielte«, ihren ersten 
Tampon im Schwimmbecken verlor und sich im Zeltlager 
in einen allzu feuchten Küsser verliebte. Über heimliche 
Liebschaften, feuchte Träume der ganz anderen Art 
und natürlich ihre Arbeit als Zeichnerin. Nicht wirklich 
Außergewöhnliches, was sie in einfachen schwarzen 
Konturen und bewährter Selbstironie dargestellt, in 
Wilhelm-Busch-Manier nach Bild und Text getrennt und 
gleichmäßig angeordnet. Doch zumindest als Leserin 
reist man mit in die eigene Vergangenheit und entdeckt 
jede Menge Gemeinsamkeiten. 

Eine spezifisch weibliche Sicht aufs Paradies gibt die 
Hamburger Comic-Zeitschrift SPRING # 4 Garten Eden. 
12 junge Zeichnerinnen machten sich auf die Suche nach 
dem Himmel auf Erden. Moki lässt ihre beiden Wesen 
(Mann und Frau sind es und gleichzeitig eher Tiere) im 
Traum in und mit japanisch anmutenden Landschaften 
verschmelzen, Claire Lenkova schildert anschaulich, wie 
sie das Bibelparadies ihrer Kindheit wieder einholt und 
sie ausgerechnet dort auf Jonathan Meese stößt, Almuth 
Ertl stellt, ganz ohne Worte, karg-poetische Mutmaßun- 
gen über Eva an, Barbara Yelin lässt ihre Eva einen Baum 
erklettern, der weit hinaufführt und von eigenartigen We- 
sen und Göttern bewohnt ist, und Claudia Ahlering zeich- 
net eine »kurze Geschichte der Scham«, um ein paar 
besonders gelungene Beiträge zu nennen. Es ist nicht 
einfach, im Paradies einzukehren, ohne simpel zu werden, 
aber diese Variationen aufs Thema sind dann doch zu 
widerborstig, um der Verführung zum Kitsch zu erliegen. 

Schließlich erfährt die geheimnisvolle, in düsterem 
Schwarz erzählte Geschichte um die Hure h, nach einem 
Text von Katrin de Vries, eine dritte Fortsetzung, die 
weniger kryptisch erscheint: Die Hure h wirft den Hand- 
schuh. Auch dies eine Art »Überfahrt«, ein Transforma- 
tionsprozess. Wer die ersten beiden Bände nicht kennt: 
Die rätselhafte Frau, die »Hure h« genannt wird, ist alles 
andere als eine Prostituierte. Gesicht und Körper verhüllt 
wie ein Wüstenbewohner im Sandsturm — nur die Augen- 
schlitze sind frei —, verlässt sie ihr Zuhause und wandert 
weiter. Sie bleibt eine Weile bei dem »großen modernen 
Mann« im Leuchtturm, nimmt teil an seiner Macht, Licht 
durch die Nacht zu schicken, erringt selbst Macht. Aus 
dem zugeknöpften Mädchen wird eine füllige Frau mit 
vollen Brüsten. Sie gebiert, trennt sich vom Leuchtturm- 
wärter, geht in die Bergwerksstadt zum »Kohlenhof«, 
sucht dort einen anderen Mann, ist auch mit ihm unzu- 
frieden. Sie weiß nicht, soll sie das Taschentuch fallen las- 
sen oder den Handschuh werfen, Zuneigung signalisieren 
oder Fehde. Es ist die Entwicklungsgeschichte einer Frau, 


die gespalten ist. Sie möchte ihre Geschlechtsidentität 
erringen, in Reibung mit dem männlichen Prinzip, aber es 
gelingt nicht wirklich. Sie bleibt allein. Im letzten Teil 
kommt plötzlich eine Beobachterin ins Spiel, als würde 
sich die Zeichnerin von der Hauptfigur ablösen und Ab- 
stand gewinnen. Die Hure h landet in einem menschen- 
leeren Ballsaal mit einem riesigen Auge in der Mitte, 

in das sie blickt. »Andere Bälle gibt es nicht mehr«, kom- 
mentiert die Beobachterin und »Jaja, nun meint sie an- 
gekommen zu sein«. Im graphitgeschwärzten Spiegel der 
Kunst. 

[Elend: 361 S., Verlag für moderne Kunst, Nürnberg 2006, 28,- €| Hall- 
mann: 235 S., ebd. 2007, 35,- € | Sasabuchi: 114 S., ebd. 2006, 24,- € | 
Franz: ebd. 2004, 24,- € | Pettibon: 228 S., ebd. 2007, 35,- € | Sommer: 
63 S., Edition Moderne, Zürich 2007, 14,80 € | Spring: 136 S., Spring GbR, 
Berlin/Hamburg 2007, www.spring-art.info, 12,- € | Hure h: Reprodukt, 
Berlin 2006, 20,- €] fm 
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JOANN SFAR 
Klezmer - Die Eroberung des Ostens 


JOHANN ULRICH / KAl PFEIFFER (Hg.) 
Plaque o2 - Magazin für Wort und Bild 


DAVIDB. 
Die Heilige Krankheit - Schatten 


Mit gleich vier neuen Titeln von Joann Sfar wartete der 
avant-verlag im Herbst 2007 auf; neben zwei neuen Bän- 
den der großartigen Desmodus-Reihe, die allen Kindern 
statt der immer gleichen Asterix- und Tim-und-Struppi- 
Bände in die Hand gedrückt werden sollte und dem 
fünften Band der in Nordafrika angesiedelten Katze des 
Rabbiners startet der Verleger Johann Ulrich mit Klezmer 
eine weitere Reihe dieses brillanten französischen Comic- 
Autoren. Sein großes Thema ist das Judentum, Die Katze 
des Rabbiners ist eine gelungene philosophische Ein- 
führung in die Grundgedanken der Religion. Mit Klezmer 
wendet sich Sfar von Nordafrika nach Osteuropa, ins 
Polen und Russland der Zarenzeit. »Sfar zeichnet Jiddisch 
wie andere es sprechen. Der lebendige und tanzende 
Strich, die fröhlichen und tiefen Farben«, schreibt Marc- 
Alain Ouaknin im Vorwort. Was hier ein wenig klischee- 
beladen klingt, kommt dem Ergebnis in der Tat sehr nahe. 
Sfar gelingt es, in seinen Zeichnungen eine Ästhetik zu 
erschaffen, die entfernt an Bilder des litauisch-franzö- 
sischen Malers Chaim Soutine oder auch Marc Chagall 
erinnern. Diese Tradition jüdischer Kultur in Osteuropa, 
der Austausch dieser Künstler mit der europäischen 
Avantgarde und ihr Einfluss auf die Kulturgeschichte, 
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all dies wurde unterbrochen und zerstört durch die deut- 
sche Vernichtungspolitik. Dieser Verlust ist Teil von Sfars 
Comic, wenn er auch nie explizit benannt wird. »Meine 
Geschichte spielt zu einer Zeit, wo die Juden kein Land, 
keine Polizei, keine Armee und wenig Aussicht haben, 
dass ein nichtjüdisches Gericht in welcher Angelegenheit 
auch immer zu ihren Gunsten entscheiden würde.« 
Gezeigt wird dagegen der vorhandene, alltägliche Anti- 
semitismus in Europa, der die spätere Vernichtung mit 
ermöglicht hat. Eingebettet ist diese politische Dimen- 
sion in die Geschichte einer Klezmer-Gruppe, die eben- 
diese Umstände der Verfolgung und Vertreibung, der 
Heimat- und Arbeitslosigkeit zusammenführt. Der Comic 
ist durchzogen von der Trauer darüber, dass die Welten, 
die er erschafft, nur hier und niemals mehr in der Realität 
vorhanden sind. Joann Sfar leistet mit seinen Comics 
einen der wichtigsten Beiträge seiner Generation zum 
Verständnis des Judentums und zur Auseinandersetzung 
mit jüdischer Kultur nach Auschwitz. 

»Es gibt ja eine neuere Bewegung mit Zeichnern wie 
z.B. Joann Sfar, die ganz bewusst »schlampig« zeichnen 
und sich mehr um die Erzählung kümmern.« So Ulrich 
Pfeiffer in einem Gespräch mit Anke Feuchtenberger 
in der zweiten Ausgabe von Plaque. Im Vergleich mit 
der ersten Ausgabe von 2002 fällt jedoch auf, dass das 
damals angekündigte Konzept eines Schwerpunktes 
(damals italienische Comics) aufgegeben und auch sonst 
einiges zurückgenommen wurde: weniger Interviews und 
Texte, weniger unbekannte Autoren - Nicolas Mahler, 
Anke Feuchtenberger und David B. sind interessierten 
Comic-Lesern ja mittlerweile sicherlich ein Begriff. Es 
ist nicht ganz ersichtlich, warum das Konzept geändert 
wurde, wodurch die Zusammenstellung der Comics et- 
was beliebig wirkt und man sich oft eine ausführlichere 
redaktionelle Einordnung wünscht. Trotz dieser Kritik 
ist Plaque ein herausragendes Magazin, denn die prä- 
sentierten Comics sind erneut absolut hochwertig, 
insbesondere Hawaii von Matt Broersma, der hiermit 
erstmals in deutscher Übersetzung vorliegt, ist eine 
wirkliche Entdeckung. 

Von dem auch in Plaque präsentierten David B, liegt 
mit Schatten, dem zweiten Band von Die heilige Krank- 
heit, nun dieses Werk endlich komplett auf deutsch vor. 
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MIKE DAVIS 
Planet der Slums 


Der Urbanismuskritiker Mike Davis hat ein neues, wie 
immer präzise recherchiertes, kompromisslos anklagen- 
des Buch geschrieben, das die jüngere Stadtentwicklung, 
ungemein faktenreich wiedergibt und mit erschrecken- 
den Prognosen aufwartet. Urbanisierung und Favelaisie- 


| rung (also Verslumung) sind für ihn Synonyme geworden: 


| Was in den letzten Jahren gewachsen ist und künftig 
weiter in geradezu unüberschaubare Dimensionen wach- 
sen wird, sind die Slums an den Stadträndern. So ist zum 


Darin beschreibt er die Fortsetzung der Odyssee vom 
Arzt über Wunderheiler zur Sekte, die Versuche der 
Eltern, die Epilepsie seines Bruders Jean-Christophes 
unter Kontrolle zu bringen. Die bereits im ersten Band 
beschriebene Entfremdung der Brüder nimmt weiter zu, 
Paris und die Gründung des Independent-Verlags L’Asso- 
ciation werden für den mittlerweile erwachsenen David 
B. zum Fluchtpunkt. Von seiner Familie, die es ihm un- 
möglich gemacht hat, ein normales Leben zu führen, 
weil die Krankheit alles dominierte, kehrt er sich immer 
weiter ab und manifestiert diese Entwicklung durch das 
Ablegen seines alten Namens. Von nun an nennt er sich 
David, wie er eigentlich hätte heißen sollen, wenn der 
Großvater dies nicht für »zu jüdisch« befunden hätte: 
»Es wird zu einer Art, Stellung zu beziehen. Ich war auf 
der Seite der prächtigen Indianer gegen die schäbigen 
Cowboys, jetzt werde ich auf Seiten der mageren Juden 
gegen die fetten Nazis sein.« 

Im ersten Band war der Unerreichbarkeit des Bruders 
die kindliche Vorstellung von Epilepsie als einem Mons- 
ter, das vom Körper des Bruders Besitz ergreift, gegen- 
übergestellt. Diese Vorstellung nimmt immer mehr ab, 
vielmehr wird der kranke Bruder, der gewalttätig gegen 
die Familie wird, einmal sogar versucht, David zu erste- 
chen, immer wieder mit monströsen Zügen gezeigt. Hin- 
ter all dem steht der verzweifelte Versuch, zu verstehen, 
was die Krankheit mit seinem Bruder und mit ihm selber 
gemacht hat: David B. stellt seine Unfruchtbarkeit, die 
Tatsache, dass seine Spermien missgebildet sind, in einen 
Zusammenhang mit der Krankheit: »Jedes hat entweder 
zwei Köpfe oder zwei Schwänze. Und die Arzte haben 
keine Erklärung für dieses Phänomen. Ich zeichne Mon- 
ster. Ich erzeuge Monster.« Schatten ist der gelungene 
Abschluss dieses Werkes und stellt teilweise den ersten 
Band in denselben. War dieser oftmals zu überladen 
mit mystischen Symbolen und allerlei Wunderheiler- 
Schnickschnack, tut es hier gut, David B. beim Versuch zu 
beobachten, zu sich selbst zu finden, ohne esoterischen 
Hintergrund. »Ich will mich töten ... Die Gründung von 
L’Association rettet mich.« Zum Glück. 


[Klezmer: Brosch. 148 S., Berlin 2007, avant-verlag, 19,95 €] Plaque: 
Brosch., 160 S., Berlin 2007, avant-verlag, 16,95 €| Schatten: geb., 210 S., 
Zürich 2007, Edition Moderne, 22 €] je 


Beispiel zu erwarten, dass die chinesischen Megastädte 
nur ein erstes Stadium bilden, das bald abgelöst wird 
durch einen »durchgehenden urbanen Korridor von 
Japan/Nord-Korea bis Westjava«. In Mexiko-Stadt sind 
in den letzten Jahrzehnten mindestens 60 Prozent des 
städtischen Wachstums auf Menschen zurückzuführen, 
die sich am Stadtrand ihre eigenen Unterkünfte zim- 
mern. Obwohl in den Industriestädten eine immer 
höhere Desindustrialisierung — und damit ein Wegfall 
an klassischen Arbeitsplätzen — stattfindet, wachsen die 
Stadtränder an - in den afrikanischen Megastädten bei- 
spielsweise fallen rasantes Wachstum der Städte (also 
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Favelaisierung) und rasantes Sinken des Bruttoinlands- 
produktes zusammen. Ungefähr ein Viertel aller Städter 
lebt, so Davis, »in kaum vorstellbarer »äußerster« Armut 
und überlebt von einem Dollar und weniger pro Tag«. 

In sehr unangenehmen Details schildert Davis die 
Lebensbedingungen an den Stadträndern, ein buchstäb- 
liches Leben in der Scheiße (»Kloake« wäre zu harmlos 
ausgedrückt), unter dem meistens die Frauen, denen ge- 
ringere Rechte zugestanden werden, besonders zu leiden 
haben. Zudem erfahren wir, wie die westlichen Industrie- 
nationen über das Problem dieser »überschüssigen 
Menschheit« hinweggehen, obgleich es - nicht zuletzt 
auch ökologisch - sehr bald auch ihr Problem sein wird. 
Die klassische Urbanisierung, wie wir sie von Städten wie 
Chicago oder Berlin kennen, hat laut Davis ausgedient. 
Das neue Wachstum ist ein Anschwellen der Armut an 
Orten ohne Hoffnung und Zukunft. Ein niederschmet- 
terndes, aber notwendiges Buch. 


[Brosch., 248 S., Berlin 2007, Assoziation A, 20,- €] mb 


SIMON FORD 


Die Situationistische Internationale. 
Eine Gebrauchsanleitung 


SELIMA NIGGL 
Pinot Gallizio. Malerei am laufenden Meter 


Die Künstlerin Josephine Meck- 
seper, im Sommer 2007 in einer 
großen Werkschau in Stuttgart 
gefeiert, bezieht sich auf die 
Situationisten. Eine ihrer Arbei- 
ten zeigt eine Parfümflasche mit 
dem Aufdruck »Ne travaillez 
jamais« (»Arbeite niemals!«), 
einen berühmten Slogan der SI. 
Ganz gleich, ob die Strategien 
der SI durch solche Arbeiten eine 
zeitgemäße Fortsetzung erfahren 
oder einfach nur, was zu befürch- 
ten ist, zu Ikonen der Popkultur im Rahmen einer ver- 
meintlich kritischen Kunst geworden sind - die Situatio- 
nisten sind wieder in aller Munde. Das war nicht immer 
so. Noch vor 14 Jahren präsentierte die Frankfurter 
Kunsthalle Schirn eine Retrospektive von Asger Jorn, 
ohne dessen Bedeutung als zentrales Mitglied der SI 
aufzuarbeiten, ganz so, als sei die Vermittlung dieses 
Kontextes zu komplex, zu voraussetzungsreich ... oder 
beinhalte zu viel sozialen Sprengstoff, getreu dem SI- 
Ausspruch: »Wir haben einfach Öl hingebracht, wo Feuer 
war.« Dann also lieber ausblenden, dass es überhaupt 
brennt. Inzwischen, nachdem sich alle nur erdenklichen 
linken und linkspopulistischen Gruppen und Personen bis 
hinauf zu Naomi Klein in No Logo und Frederic Beigbeder 
in 39,90 positiv auf die SI und deren Wortführer Guy De- 
bord bezogen haben, ist die Zeit reif für eine Überblicks- 
darstellung. Simon Fords Einführung mag zwar nicht die 
Lektüre der SI-Schriften ersetzen, liefert aber einen kom- 
pakten Einstieg in die historische Entstehung dieser radi- 
kalen (Anti-)Künstlergruppe und skizziert deren Wirkung 
über den Mai 1968 bis auf die Sex Pistols und heutige 


Strategien des »cultural jamming«. Inzwischen ist die 

SI vor allem in der Bildenden Kunst und in den Diskursen 
über zeitgenössische Kunst angekommen, weshalb Ford 
kritisch anmerkt: »Diese Position — der Versuch, die SI für 
die Kunst zu retten — muss dennoch stets gegen die un- 
missverständliche, von der SI der Kunst und den Künst- 
lern sowie ihren institutionellen Behelfsstrukturen ent- 
gegengebrachte Verachtung ankommen.« Doch das Ver- 
hältnis der SI zur Kunst war stets widersprüchlich. Debord 
hat sie gehasst und als bürgerliches Blendwerk im revo- 
lutionären Kampf abgelehnt, gleichzeitig waren an der SI 
allerdings vornehmlich bildende Künstler beteiligt, darun- 
ter Asger Jorn, Constant, die Münchener Gruppe »Spur« 
und der »industrielle« Maler Pino Gallizio. Selima Niggl 
hat diesem beinahe vergessenen Künstler eine Monogra- 
fie gewidmet. Gallizio arbeitete in den 1950er-Jahren mit 
selbst angefertigten »Malmaschinen«, mit deren Hilfe 

er schnell Kunst am laufenden Meter produzieren und 
extrem günstig weiterverkaufen konnte. Dieser Jackson 
Pollock für den schmalen Geldbeutel wurde wie viele 
andere Gründungsmitglieder schon früh von Guy Debord 
aus der SI ausgeschlossen — nach Ansicht Debords sei er 
zu kommerziell geworden. Niggls Monografie spürt vor 
allem der Bedeutung nach, die Gallizio für die Gruppe 
»Spur«, die Galerie van de Loo und damit für München 
als kurzzeitigem Zentrum der Avantgarde hatte. Das 
Hauptthema der Münchener SI-Konferenz von 1958 war 
allerdings »die Aufhebung der Kunst in einem Unitären 
Urbanismus und die Überwindung der Malerei«. Schon 
zu diesem Zeitpunkt stand fest, dass die von Debord vor- 
angetriebene Linie mit Gallizios Arbeit unvereinbar war. 
Inwieweit sich all dies auf persönliche Rangeleien zurück- 
führen lässt, ist heute nur noch schwer auszumachen. 
»Spur«-Künstler Helmut Sturm merkt im Interview mit 
Selima Niggl an, dass Debord auf die Malerei von Asger 
Jorn »eifersüchtig« gewesen sei. Grund genug hätte er 

ja gehabt. Mit dem Proklamieren der Revolution alleine, 
so viel steht fest, lässt sich nur selten Geld verdienen. 
[Simon Ford: Brosch., 226 S. mit zahlr. Abb., Hamburg 2007, Edition Nau- 


tilus, 14,90 € | Selima Niggl: Geb., 174 S. mit zahlr. Abb., Hamburg 2007, 
Edition Nautilus, 28,- €] mb 


DIDIER ERIBON 
D’une revolution conservatrice et de ses effets 
sur la gauche frangaise 


Pierre Bourdieu, der mit seiner 1993 erschienenen Studie 
La misere du monde bereits die Folgen der neoliberalen 
Politik scharf kritisierte, hatte sich 1998 zusammen mit 
anderen Wissenschaftlern für eine »gauche de gauche« 
(eine »Linke der Linken«) stark gemacht. In zahlreichen 
Interventionen wehrte er sich schon während des großen 
Streiks 1995 gegen den neuen Typus des Intellektuellen 
als Experten und solidarisierte sich mit den streikenden 
Bahnarbeitern. 1998 unterstützte der Soziologe die 
Arbeitslosenbewegung; er war einer der ersten Sozial- 
wissenschaftler, der den Begriff der Prekarität zur Be- 
schreibung unsicherer Arbeits- und Lebensverhältnisse 
benutzte. 

Der Journalist und Essayist Didier Eribon, der im 
deutschsprachigen Raum vor allem mit einer Biographie 
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über Michel Foucault bekannt wurde, machte sich im 
Wahljahr 2007 in seinem Pamphlet (das, wie er im Vor- 
wort schreibt, auch eine Hommage an Pierre Bourdieu 
sein soll) noch einmal für eine »gauche de gauche« stark. 
In seiner scharfen Abrechnung mit der Sozialistischen 
Partei beginnt Eribon mit dem für die Linke trauma- 
tischen Ereignis der Präsidentschaftswahlen von 2002, 
als deren Kandidat Lionel Jospin gegen Le Pen für den 
zweiten Wahlgang ausschied. Eribon liest Bourdieus 
Text Pour une gauche de gauche noch einmal genau und 
beklagt sich über die Ignoranz der Parteifunktionäre, die 
nicht auf die Kritik der Intellektuellen gehört hätten. 

In seinen Ausführungen, die er als diagnostisch und 
auch als archäologisch bezeichnet, situiert Eribon den 
Bruch zwischen den Intellektuellen und der Partei jedoch 
schon kurz nach dem Wahlsieg Mitterands 1981. Er re- 
konstruiert noch einmal das Zerwürfnis der kritischen 
Intellektuellen und der »Parti socialiste«. Nachdem die 
kritische Intelligenz den Sozialisten durchaus wohlgesinnt 
war, wurden die Hoffnungen sehr schnell enttäuscht. Die 
Parteifunktionäre der Sozialisten hätten in den 1980er 
Jahren die »classe populaire« immer mehr aus den Au- 
gen verloren, was mit einer — etwas monokausal herbei 
gedachten - Diskreditierung des Marxismus im intellek- 
tuellen Feld einherging. Eribon bedauert die Professio- 
nalisierung der Sozialistischen Partei und sieht in ihrer 
Umwandlung zu einer Wählerpartei neben der schlei- 
chenden Neboliberalisierung ihrer Politik einen entschei- 
denden Fehler. Verantwortlich dafür war der sozialisti- 
sche »Staatsadel«, der aus den Eliteschulen der Sciences 
Po und der ENA hervorgegangen war. (Bezeichnender- 
weise wird heute die Tatsache, dass bloß drei Mitglieder 
der Sarkozy-Regierung ENA-Absolventen sind, schon als 
positives Zeichen gewertet!) 

Während der erste Teil des Buches, die Analyse der 
PS und ihr Verhältnis zu den Intellektuellen, noch zu 
überzeugen vermag, erscheint der zweite Teil des Buches, 
trotz zuweilen unterhaltsamer Anekdoten, etwas konfus. 
Eribon rekonstruiert hier das intellektuelle Feld in Frank- 
reich nach dem Zweiten Weltkrieg und macht zwei Lager 
aus. Zum einen die kritische linke Intelligenz (Sartre, 
Deleuze, Foucault, Bourdieu, Derrida) und die Neo-Kon- 
servativen um Raymond Aron, die nun eine neue hege- 
moniale Stellung sowohl im politischen als auch im 
intellektuellen Feld behaupten wollten. Die Positionen 
der »Neo-Aronianer« (diese Bezeichnung für recht unter- 
schiedliche Positionen greift etwas zu kurz) Francois 
Furet, Marcel Gauchet, Pierre Rosanvallon sowie ihre 
Plattformen und Netzwerke rund um die personalistische 
Zeitschrift Esprit und den think-tank der Fondation 
Saint-Simon und deren unerbittlicher Kampf gegen den 
Strukturalismus und Marxismus werden zu skizzenhaft 
gezeichnet. 

Nach dem Wahlkampf schrieb die französische Tages- 
presse, dass sich S6gol&ne Royal vor allem vom Medien- 
intellektuellen Bernard-Henri Levy beraten ließ, mit dem 
sie tagtäglich telefonierte. Nach dem desillusionierenden 
Ausgang der Präsidentschaftswahlen ist Eribons Forde- 
rung nach einer »gauche de gauche« vielleicht ein hoff- 
nungsvolles Zeichen eines Bewusstwerdungsprozesses. 

[Brosch., 156 S., Paris 2007, Editions Leö Scherer, 15,- €] pj 
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JOUR FIXE INITIALTIVE BERLIN (Hg.) 
Gespenst Subjekt 


Subjektivität bedeutet heute vor allem den Zwang zum 
Mitmachen, stellen die Herausgeber bereits im Vorwort 
fest. »Wir nennen es Arbeit«, sagen die einen, das Auf- 
gehen des Subjekts im Self Management die anderen. 
Angesichts der heutigen neoliberalen Anforderungen an 
das Subjekt - Flexibilität, Ich-AG, oder wie auch immer 
man sie nun fassen möchte -, liegt die Frage nach dem- 
selben natürlich nahe. »Der flexible Mensch des Neolibe- 
ralismus, dessen Subjekt im Kontext von ökonomischer 
und politischer Herrschaft erst produziert wird, dient 
dann nicht als Antipode der Kapitalverwertung, sondern 
als deren Stützpunkt zur neuen Landnahme.« 

Im Anschluss an Marx, der das menschliche Wesen als 
»Ensemble der gesellschaftlichen Verhältnisse« betrach- 
tete und entsprechend auf den Prozess der kollektiven 
Bewusstwerdung baute, und an die Kritische Theorie und 
deren Frage, wie die politische in eine repressive Subjek- 
tivität umschlagen konnte, nähern sich die AutorInnen 
von verschiedenen Richtungen und mit unterschiedlichen 
Schwerpunkten dem Subjekt an. 

Eher historisch arbeitet der Politikwissenschaftler 
Gilbert Achcar in seinem Beitrag »Widerstandsfähig ge- 
gen das 20. Jahrhundert«, der ausgehend von Kracauers 
Untersuchungen nach dem nicht vorhandenen Klassen- 
bewusstsein der Angestelltenklasse im ersten Drittel 
des 20. Jahrhunderts fragt. Dabei hebt Achcar vor allem 
Kracauers pessimistische, aber realistische Einschätzung 
des Potentials der Angestellten in seiner Untersuchung 
hervor, die dieser als »Diagnose« bezeichnet hatte, die 
bewusst darauf verzichte, »Vorschläge für Verbesserungen 
zu machen«. Ebenso arbeitet der Reader meist in dia- 
gnostischer Weise, so zum Beispiel Sabine Hark in ihrem 
Artikel »Jede für sich selbst«, in dem sie untersucht, in 
welcher Form feministische Theoriebildung und Begriff- 
lichkeiten (»Selbstbestimmung«, »Autonomie«, etc.) in 
neoliberale Selbstmanagement-Ratgeber für Frauen über- 
nommen werden. Die Hauptforderung an das Subjekt, so 
Hark, sei die Optimierung der Fähigkeiten jeder Einzelnen, 
Scheitern wie auch Erfolg wird so letztlich zu einer Frage 
»des eigenen Wollens und Willens«. Des weiteren finden 
sich Artikel über Strategien der Unterwanderung des 
Subjektbegriffs, so Michael Koltans »Angriff auf die bür- 
gerliche Ordnung »Fantömas««, oder ein Aufsatz Helmut 
Dahmers über Rimbaud und dessen Versuche, sich der 
Behauptung einer »Identität« zu entziehen. 

Am Ende bleiben viele offene Fragen, an die anzu- 
knüpfen wäre; kann es beispielsweise so etwas wie einen 
nicht-essentialistischen Identitätsbegriff überhaupt ge- 
ben, oder spricht der Kampf um die Wiedergewinnung 
politischer Subjektivität vieler »Befreiungsbewegungen«, 
die eben nicht ein emanzipatorisches Ziel verfolgen, da- 
gegen? Des Weiteren formuliert das HerausgeberInnen- 
kollektiv: »Was unter den Bedingungen eines globalen 
Kapitalismus und nach den Erfahrungen von Kolonialis- 
mus, Faschismus und Antisemitismus überhaupt noch ein 
»Subjekt« sein kann, ist ebenso offen wie die Frage, was 
unter diesen Bedingungen »politisch« ist.« - Wir nennen es 
Arbeit? Besser offene Fragen als solche Antworten. 


[Brosch., 256 S., Münster 2007, Unrast, 18,- €] je 
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BINIADAMCZAK 


Gestern Morgen. Über die Einsamkeit kommunistischer 
Gespenster und die Rekonstruktion der Zukunft 


Dieses Buch sollte man lesen. Und danach sollte man 
mehr über die Russische Revolution lesen, vor allem 
mehr zu ihren ersten Jahren, zu ihren experimentellen 
Stadien, zu ihrer Vorgeschichte, zu denjenigen Partikeln 
von Hoffnung, die immer noch hinreichend dokumen- 
tiert sind und die in Bini Adamczaks Buch in der Depres- 
sion einer Chronik des angekündigten Stalinismus verlo- 
ren gehen. Er zeichnet die Nachgeschichte der russischen 
Revolution zwischen 1917 und 1939 im Spinnengang 
durch die Geschichte auf. Das Buch bewegt sich rück- 
wärts und damit gelingt es ihm, die Verzweiflung, die 
diese Geschichte bedeutete und immer noch bedeutet 
bis zur Unerträglichkeit zu steigern. Zu Recht. Nachdem 
man nach zehn Seiten bereits von der Auslieferung kom- 
munistischer, antifaschistischer und jüdischer Menschen 
durch den NKWD an die Gestapo 1939 gelesen hat, 
nach fünfzig von den Schauprozessen, die 1937 mit der 
Verordnung Nr. 00447 die Verhaftung von 332.400 Men- 
schen anordneten, von denen 72.950 exekutiert werden 
sollten, nachdem man begriffen hat, dass sich hiernach 
die Kader gegenseitig überboten und noch weit mehr 
Menschen den Säuberungsprozessen zum Opfer fielen, 
nachdem diese irrationale Logik der Parteisäuberung 

bis Seite 100 zurückverfolgt wird, bis zu dem Zeitpunkt, 


Kunst / Architektur 


VILLE LENKKERI 
Reality In The Making 


PETER BIALOBRZESKI 
Lost in Transition 


KUNSTMUSEUM BASEL (Hg.) 
Andreas Gursky 


Dier finnische Fotograf Ville Lenkkeri war Schüler der 
viel beachteten Hochschule für Kunst und Design in 
Helsinki (TaiK), inzwischen besser bekannt als »Helsinki 
School«. Seine Fotoserien beschäftigen sich mit dem 
Übergang von Realität in Fiktion und mit der Erzeugung 
von fiktiven Realitäten. Für den Werkzyklus Reality In 

The Making besuchte er Orte in ganz Europa, in denen 
Wirklichkeit nachgestellt, archiviert oder simuliert wird: 
Wachsfigurenkabinette, naturhistorische Museen, Pan- 
oramen und Miniaturlandschaften. Auch die Künstlerin 
Candida Höfer hat bereits an einigen solcher Orte foto- 
grafiert, was Lenkkeris Fotos jedoch von ihren Arbeiten 
unterscheidet, ist der Blickwinkel: Während Candida 
Höfer vor allem an der Raumsituation, am architektoni- 
schen Gefüge interessiert ist, entstehen Lenkkeris Bilder 
aus einer oft irritierenden Perspektive, die dem Betrach- 
ter erst beim zweiten Hinsehen eröffnet, dass es sich hier 
nicht um eine »echte« Kulisse handelt. Doch was ist echt 
und was falsch in einer zunehmend musealisierten Welt? 


an dem noch vor Lenins Tod im Januar 1924 über seine 
Einbalsamierung verhandelt wird, hofft man nun, auf 
den verbleibenden fünfzig Seiten, diejenigen wieder zu 
treffen, die man am Anfang des Buches beim Sterben 
begleiten musste, als aufrechte Kämpfer, als Sozialisten 
im Stadium des Experiments. Doch diese Hoffnung wird 
enttäuscht, denn die fast ausschließlich persönlichen, 
narrativen Quellen die die Autorin heranzieht, erzählen 
auch am Beginn der Revolution vom verheerenden 
Scheitern. Das schmälert nicht die Berechtigung des 
Buches und auch nicht die erneute Aufforderung, es 
dringend zu lesen, aber es begräbt die Toten ein weiteres 
Mal. Nachdem die Revolutionäre des sozialistischen 
Experiments von Lenin ausgebootet, von Stalin exiliert 
und exekutiert und von der westlichen Geschichtsschrei- 
bung dämonisiert wurden, erscheinen sie nun als melan- 
cholische Gespenster, die ihre Gegenwart nicht ertragen, 
da sie ihrer Zukunft zum Opfer fielen. Zum Ende fehlt 
Gestern Morgen oft eben der Materialismus, der die 
Toten nicht verloren gibt, um nicht noch einmal die 
Geschichte der grossen Männer zu schreiben. Doch, man 
sollte das Buch lesen. Es ist beispiellos und notwendig 

in der gegenwärtigen Linken und schafft es, den Ton der 
Zitierten so in die eigene Erzählung einzubinden, dass 
ihnen immer Respekt und nur selten Verehrung zuteil 
wird. In der Vergangenheit eine neue Zukunft zu finden, 
das ist kaum Adamczak alleine zuzumuten. 

[Brosch., 160 S., Münster 2007, Unrast Verlag, 12,-] ks 
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Ab und zu sind auf Lenkkeris Bildern Museumswärter zu 
sehen, ansonsten werden diese Arbeiten von Einsamkeit 
bestimmt, zeugen vom verzweifelten Versuch, Geschich- 
te vor dem Vergessen oder Verschwinden zu bewahren, 
der allerdings lediglich zur Folge hat, dass die leblosen 
Archive anwachsen. Eine durchweg poetische Melancho- 
lie durchzieht diese Arbeiten. 

In dem preisgekrönten Fotoband Neon Tigers hatte 
sich Peter Bialobrzeski bereits mit der Architektur asia- 
tischer Megacitys auseinandergesetzt. Darauf folgte der 
Fotoband Heimat mit Landschaftsfotos aus Deutschland, 
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die Bialobrzeski — zu Recht oder zu Unrecht - den Ver- 
gleich mit Caspar David Friedrich einbrachten. Für Lost in 
Transition wendet sich Bialobrzeski erneut den Großstäd- 
ten zu, genauer gesagt den Räumen an ihren Rändern, 
den sogenannten Nicht-Orten, ein zersiedelter Wild- 
wuchs aus Gewerbegebieten, Wohn- und Büroräumen, 
Autobahnzubringern, Parkhäusern und Industriekomple- ° 
xen. Entstanden sind diese Bilder weltweit, unter ande- 
rem in Bremen, Calcutta, Georgetown, Hannover, Kuala 
Lumpur, Leipzig, New York, Wolfsburg und Zürich. Es 
handelt sich also um ganz unterschiedliche Städte, Me- 
gacities ebenso wie industriell geprägte Kleinstädte und 
solche, etwa New York und Zürich, die man gemeinhin 
nicht als architektonisch anonym bezeichnen, sondern 
sogar schön nennen würde. Bialobrzeski präsentiert die 
Fotos, ohne dass neben ihnen steht, wo sie entstanden 
sind. Wo Schriftzeichen fehlen, bleibt völlig unklar, ob sie 
in Asien, den USA oder Europa aufgenommen wurden. 
Das Fehlen jeglicher Hinweise auf geographische und 
kulturelle Besonderheiten macht diese Arbeiten so irritie- 
rend. Von ihnen geht eine futuristische Stimmung aus, 
doch dieser Futurismus ist längst schon Alltag. Der Titel 
von Bialobrzeskis Fotoserie spielt auf Lost In Translation 
an, einen Film über Fremdheit, dessen Stimmung auch 
von diesen Fotos ausgeht: Obwohl sich solche archi- 
tektonischen Randzonen überall auf der Welt finden, sie 
also international sind und daher eigentlich vertraut sein 
müssten, geht von ihnen eine Fremdheit aus - sie sind 
weder gastlich noch menschlich, also menschlichen 
Raumvorstellungen angemessen. Aber sind sie deshalb 
hässlich? Eine gewisse Morbidität geht von diesen Fas- 
saden aus, obwohl sie doch allesamt neu sind und alles 
andere als ruinös erscheinen wollen. Diese Morbidität 
wiederum korrespondiert mit Caspar David Friedrich und 
der Vorliebe der Romantiker für Ruinen. Doch Bialobr- 
zeski wertet nicht. Es bleibt dem mündigen Betrachter 
selbst überlassen, aus dem seltsamen Gefühl von Faszi- 
nation und Kälte Schlüsse zu ziehen. So viel jedoch steht 
fest: Mit einer Welt, die eine solche Architektur hervor- 
bringt, ist etwas nicht in Ordnung. Es scheint, als ob sie 
ihrem eigenen Fortbestand misstraue. 

Andreas Gursky, schon lange Star auf dem Kunst- 
markt, ist inzwischen auch zum Liebling der Medien und 
des Publikums geworden. Der Katalog anlässlich einer 
Ausstellung jüngerer Arbeiten im Kunstmuseum Basel 
zeigt den Meister der distanzierten Monumentalfoto- 
grafie mit imposanten Arbeiten, darunter die einzigarti- 
gen Fotos von Massenparaden in Nordkorea. In seinen 
Landschaftsfotos dagegen neigt Gursky zum Geschmäck- 
lerischen. Technisch perfekt und in gewissem Sinne die 
Aura des Erhabenen ausstrahlend, reichen sie doch nicht 
über ähnlich hochwertige Naturfotos aus Zeitschriften 
wie Geo hinaus. Besonders stark und unter den zeitge- 
nössischen Fotografen einmalig bleibt Gursky nach wie 
vor dort, wo er soziale Ensembles fotografiert, etwa die 
Menschenmassen auf einem Madonna-Konzert, das 
Treiben hinter den Fenstern eines Hochhauses oder die 
Wartenden vor der riesigen Abflugtafel des Frankfurter 
Flughafens. Mit seinem über den Dingen stehenden Blick, 
der den einzelnen Menschen wie eine Ameise erscheinen 
lässt, gibt Gursky einen Eindruck davon, wie diese hoch- 
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komplexe Welt funktioniert -— während wir uns als 
Betrachter dieser Bilder zugleich wundern, dass all dies 
nicht im Chaos versinkt. In den ausführlichen Begleit- 
texten des Kataloges findet sich ein kunsthistorischer 
Verweis auf die Menschenmassen in Albrecht Altdorfers 
Gemälde Die Alexanderschlacht (1529): Gursky als 
»Schlachtenmaler« der globalisierten Gesellschaft — 
ein interessanter Gedanke! Der einzige Nachteil dieses 
empfehlenswerten Kataloges ist das zu kleine Format, 
denn damit Gurskys Fotos auch als Buchabbildungen 
wirken, bedarf es großer Folianten. Diese Bilder sind nun 
einmal so angelegt, dass nicht nur die Gesamtkomposi- 
tion entscheidend ist, sondern auch jedes Detail. 
[Reality: Geb., 144 $., 60 farbige Abb., Ostfildern 2006, Hatje Cantz 
Verlag, 29,80 € | Lost in Transition: Geb., 128 S., Ostfildern 2007, 


Hatje Cantz Verlag, 39,80 € | Gursky: Geb., 128 S., Ostfildern 2007, 
Hatje Cantz Verlag, 39,80 €] mb 


KARA WALKER 
My Complement, My Enemy, My Opressor, My Love 


Die afroamerikanische Künst- 
lerin Kara Walker bedient sich 
eines anachronistischen Stils — 
des Scherenschnitts. Diese 
Technik will allerdings so gar 
nicht zu den bitterbösen Moti- 
ven der Künstlerin passen. In 
Walkers Arbeiten geht es um 
Rassismus und um die Unter- 
drückung der (meist schwarz- 
en) Frau, genauer gesagt um 
den weißen, männlichen Blick, 
dargestellt mittels der Technik, 
die sich vor allen in den von Sklaverei bestimmten Süd- 
staaten im 18. und 19. Jahrhundert großer Beliebtheit er- 
freute. Doch Frauen und Kinder kommen in ihren Arbei- 
ten auch als Täter vor, die sich gegenseitig lynchen oder 
mit Kot bekleckern. Die Bilderwelt der 1969 in Kalifornien 
geborenen Künstlerin ist durch und durch brutalisiert und 
pornographisiert. Der Blick auf Afroamerikaner und deren 
Darstellung folgt weißen, sexistischen Stereotypen (Kri- 
tiker haben das bisweilen als politisch unkorrekt bezeich- 
net und damit das Dargestellte mit dem verwechselt, 
was die Künstlerin kritisiert) - Walker nennt ihre eigenen 
Arbeiten »schamlos«, möchte damit auch das Publikum 
beschämen. Sie stellen nicht zuletzt ein Angriff auf das 
Projekt der Moderne dar, das Walker für gescheitert an- 
sieht: Die Moderne suggeriert eine aufgeklärte, tolerante 
westliche Gesellschaft, die in Wirklichkeit noch immer 
rassistisch und patriarchal geprägt ist. Diese kritische 
Komponente von Walkers vielschichtigen Arbeiten ergibt 
sich allerdings erst auf den zweiten Blick. Auf den ersten 
hingegen wirken ihre Werke ebenso altmodisch und 
putzig wie obszön - eine von der Trash- und Trivialkultur 
verunreinigte Variante biederer Herrschaftsästhetik. 

Der vorliegende Katalog präsentiert diese irritierende, 
provokante Kunst zusammen mit einem »Kara Walker 
Lexikon«, das Auskunft darüber gibt, worauf die ganzen 
Symbole in ihren Arbeiten anspielen. 


[Geb., 418 S., Ostfildern 2007, Hatje Cantz Verlag, 39,80 €] mb 
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Id just like to ihank you 
for taking hold of Ihe last 
four ycars of my life and 
raising my hopes for 
the future, Id like to (hank 
you for giving me elothes 
when 1 nceded them 
and food when I necded u 
and for fucking my brains 
out when my brains 
necded fucking. 1 hope 
that Ihe time we spent in 
the Quarters with my 
family siecping neerby 
Qquietiy ignoring what you 
procteded to do to me— 
what, rather I protecded 
to do io you— 


DAVID GOLDBLATT 


David Goldblatt 

ist ein politischer 
Künstler. Seit Jahr- 
zehnten begleitet 

er als Fotograf das 
politische und gesell- 
schaftliche Gesche- 
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sich anlässlich des 
renommierten »Hasselblad Awards« in diesem Katalog 
finden, oft kommentiert mit dem Zusatz: »in the time 
of AlDS«. Eine neue Zeitrechnung ist angebrochen, nicht 
die Zeit nach der Apartheit, nicht langsam wachsende 
Demokratie oder mit welch hoffnungsvollen Ausdrücken 
Goldblatt seine Aufnahmen auch immer hätte betiteln 
können, nein, selbst auf den ersten Blick reine Stadt- 
oder Landschaftsbilder sind hier als Aufnahmen »in the 
time of AIDS« gekennzeichnet — bei genauerem Hinse- 
hen wird schließlich deutlich, dass irgendetwas auf den 
Fotos tatsächlich auf AIDS verweist, sei es ein Plakat oder 
ein im Bildhintergrund kaum mehr sichtbares Transpa- 
rent. 

Goldblatt arbeitet subtil, mit den Mitteln der Kunst- 
fotografie. Seine jüngeren Arbeiten, darunter auch eine 
Reihe von Tryptichen, die im Katalog mit Klapptafeln 
wiedergegeben sind, spüren den sozialen Verhältnissen 
anhand von meist menschenleeren Aufnahmen nach, 
die Straßen, Siedlungen, Stadtränder zeigen, durchaus 
ästhetisch in der Tradition eines Wiliam Eggleston, aber 
nie ohne dabei ein beklemmendes Gefühl zu erzeugen, 
das auf Armut, Vertreibung, Krankheit, Tod oder auf 
die schreckliche politische Vergangenheit dieses Landes 
verweist. Die Bilder »erzählen« mehr, als sie auf den 
ersten Blick preisgeben. Hier arbeitet einer mit einem 
Gespür für den Schrecken im Banalen und vermeidet 
mit seinen eher unspektakulären Motiven jegliche Form 
von Voyeurismus. 

[Geb., 84 S., Ostfildern 2006, Hatje Cantz Verlag, 34,- €] mb 


JANET CARDIFF & GEORGE BURES MILLER 

The Killing Machine und andere Geschichten 
1995-2007 

Der Sommer 2007 war nicht gerade arm an Veranstal- 
tungen zur zeitgenössischen Kunst, doch während die 
Presse ausgiebig über die documenta, die Biennale in 
Venedig und das Skulpturen Projekt Münster berichtete, 
drohte eine der schönsten, phantasievollsten Ausstel- 
lungen dieses Sommers unterzugehen: Im Institut Ma- 
thildenhöhe Darmstadt waren Raum- und Klanginstal- 
lationen des kanadischen Künstlerpaares Janet Cardiff 
und George Bures Miller zu sehen, die schwergewichtige 
Fragen danach, ob die Moderne unsere Antike sei oder 
wie es mit der Kunst weitergehen könne, mit leichtem 
Schwung über Bord kippten. Ihre spielerischen, alle Sinne 


des Betrachters packenden, aber doch nie auf bloße 
Effekte und schnelles Verstehen ausgerichteten Arbeiten 
machen deutlich, dass zeitgenössische Kunst absolut 
packend sein kann - die Frage nach einer Krise stellt sich 
hier gar nicht. Dieses Künstlerpaar verrennt sich weder in 
einem diskursiven Post-Foucault-Gestrüpp, noch liefert 
es platte politische Kunst, wie sie auf der Documenta 12 
zahlreich vertreten war (wo von der ausgestopften 
Giraffe — Opfer eines israelischen Angriffs - bis zur mit 
Hakenkreuz versehenen US-Flagge kein Klischee und 
altbekanntes Feindbild ausgespart wurde) — die Arbeiten 
von Cardiff und Miller sind vielmehr in einem erfrischen- 
den Sinne poetisch. Hier werden Geschichten erzählt, 
die an literarische Vorbilder wie Kafkas In der Strafkolonie 
und Borges’ Bibliothek von Babel ebenso anspielen wie an 
die Ästhetik des Film Noir. In der Installation The Killing 
Machine beispielsweise wird der Betrachter Zeuge einer 
imaginären Folter: Von Roboterarmen bewegte Folter- 
maschinen traktieren ein nicht anwesendes Opfer auf 
einem Zahnarztstuhl, während Lichteffekte und eine 
mechanisch bespielte E-Gitarre das Horrorszenario 
optisch und akustisch untermalen. Alle Elemente in den 
Installationen sind perfekt aufeinander abgestimmt, 
Klang, Licht und Bewegung folgen einer genau festge- 
legten Choreographie, die dennoch nicht überwältigt, da 
ein Großteil der verwendeten Objekte aus abgewetzten, 
verschlissenen Flohmarkt-Funden besteht. Das Alter und 
die Gebrauchsspuren dieser Objekte laden die Arbeiten 
mit Geschichte auf und binden die universellen Frage- 
stellungen an individuell gestaltete Szenarien zurück, 

die oft wie das private Reich von Einsiedlern wirken, um- 
geben von nutzlosen Dingen, deren Herkunft, Wert und 
Bedeutung sich keinem Außenstehenden ganz erschließt. 
Ein solches Gefühl ereilt einen in der Installation The 
Dark Pool, ein menschenleeres Wohn- und Schlafzimmer, 
in dem sich Geräte, Bücher, Geschirr, Sessel und Laut- 
sprecher türmen. Beim Betreten ist der Raum noch dun- 
kel und still, doch die Bewegungen der Besucher lösen 
Stimmen, Musik und Lichteffekte aus. Die Besucher 
werden wie bei fast allen Arbeiten von Cardiff und Miller 
zum aktiven Bestandteil der Installation, die ohne ihre 
Mithilfe »schweigen« würde. In der Tradition von Ed Kien- 
holz und dessen Environments stehend, demonstrieren 
Cardiff und Miller den Erlebnis-»Mehrwert«, den bildende 
Kunst gegenüber anderen künstlerischen Disziplinen, 

ja selbst gegenüber dem Kino haben kann, wenn sie es 
denn wirklich darauf anlegt, alle Sinne in Anspruch zu 
nehmen. Und sie demonstrieren zugleich, dass ein sol- 
cher Ansatz nicht automatisch der Gefahr des Spektakels 
ausgesetzt sein muss. 

Wie aber können solche an den Raum gebundene 
Arbeiten in einem Katalog adäquat präsentiert werden? 
Die zur Darmstädter Ausstellung entstandene Publikation 
ist nicht nur schön gestaltet (literarische Texte von 
Borges, Kafka, Cortäzar und Philip K. Dick »illustrieren< 
hier die künstlerischen Arbeiten), sondern mit einer DVD 
ausgestattet, dank der sich alle Arbeiten auch noch 
einmal auf dem Bildschirm nachvollziehen lassen. Für 
eine Kunst, bei der Klang und Bewegung im Mittelpunkt 
stehen, ist dies geradezu unerlässlich. 

[Geb., 224 S., Ostfildern 2007, Hatje Cantz Verlag, 35,- €] mb 
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RALF BURMEISTER (Hg.) 
Hannah Höch. Aller Anfang ist DADA! 


Die künstlerischen Bewe- 
gungen der klassischen 
Moderne sind Männerbe- 
wegungen gewesen. Dies 
gilt nicht nur im Hinblick 
auf den geringen Anteil 
an Künstlerinnen im Ex- 
pressionismus, Futuris- 
mus, Kubismus, Surrealis- 
mus etc., sondern auch 
im Hinblick auf die darin 
verhandelten Diskurse 
und den misogynen 
Blick, der die Frau mal vergöttert, mal zertrümmert, sel- 
ten aber als selbstbestimmtes Subjekt anerkennt. Be- 
denkt man, wie nachhaltig diese Bewegungen unser heu- 
tiges Bild von Modernität in allen Lebensbereichen ge- 
prägt haben, lässt sich nur erahnen, welche Folgen dieses 
Defizit noch immer nach sich zieht. Umso notwendiger 
ist es, auf Ausnahmen hinzuweisen und mit Hilfe dieser 
Ausnahmen eine Korrektur der vorherrschenden Diskurse 
vorzunehmen. Hannah Höch (1889-1978), die bedeu- 
tendste Künstlerin der DADA-Bewegung, 
bietet sehr viel Stoff für solche Korrekturen: Ihr Umgang 
mit der Nicht- bzw. Anti-Bewegung DADA schließt die 
Destruktion aller Autoritäten, auch die des Mannes, 
mit ein. Anläßlich einer Ausstellung in der Berlinischen 
Galerie ist nun ein längst fälliger Überblick über das 
Gesamtwerk der Künstlerin entstanden, der bislang 
unveröffentlichte Arbeiten zeigt, darunter auch späte, 
in den 1960er-Jahren entstandene Collagen. 

Im Kapitel Von Paaren und Paarungen beleuchtet 
Maria Makela, welch ernüchternden Blick Hannah Höch 
auf die Ehe warf. Auf der Collage Ohne Titel von 1920 
ist ein hoch aufgewachsener Mann zu sehen, ein großer 
Buchstabe »M«, an den sich die Frau zu seinen Füßen 
schmiegt, unterstreicht dessen Dominanz. In der Hand 
trägt er ein Klavier, auf den Körper ist ein bebrillter 
Kinderkopf montiert, das Gesicht der kauernden Frau 
dagegen wird fast völlig von einem Hut bedeckt. Diese 
gesichtslose Unterwerfung gegenüber einem Riesenbaby 
ist nur eine von zahlreichen Formen, mit denen Höch auf 
die Krise reagierte, der das Verhältnis der Geschlechter 
nach dem Ersten Weltkrieg unterworfen war. Ihre Foto- 
collage Deutsches Mädchen (1930) zeigt dagegen eine 

groteske Fratze mit langem Hals und Perlenkette, der 
das Hirn fehlt — an dessen Stelle befindet sich die Frisur 
eines japanischen Sumo-Ringers. Wahrscheinlich hat 
Höch damit auf den Wettbewerb »Das schönste deut- 
sche Frauen-Porträt« reagiert, um den abermals von 
Männern gestalteten Klischees von der »schönen neuen 
Frau< entgegenzuwirken. In durchweg anregenden Essays 
werden hier nahezu alle Werkphasen Höchs vorgestellt, 
wobei der Blick auf das Spätwerk die Nähe von Hannah 
Höchs Collagen zur Pop Art unterstreicht, deren Ästhetik 
sie jedoch bisweilen schon in den 1920er-Jahren vor- 
weggenommen hat. Eine Publikation, die gleich mehrere 
Lücken schließt. 


[Geb., 224 S., Ostfildern 2007, Hatje Cantz Verlag, 39,80 €] mb 


HARRELL FLETCHER / MIRANDA JULY 
Learning to Love You More 


Miranda July ist spätestens seit ihrem in Cannes geadel- 
ten Film Me And You And Everyone We Know auch in 
Europa angekommen und wird seit neuestem sowohl 
von der FAZ wie auch von Fanzines mit Lob überschüttet. 
Etwas zeitverzögert, bedenkt man, dass sie bereits in 

den ıg9g0ern CDs bei Kill Rock Stars veröffentlichte und 
gemeinsam mit Calvin Johnson im Dub Narcotic Sound 
System sang. July hat neben ihren Performances, Film- 
arbeiten und ihrem Kurzgeschichten-Debüt No One 
Belongs Here More Than You (2007) gemeinsam mit dem 
Fotografen, Medienkünstler und Kunstprofessor Harrell 
Fletcher bereits seit 2002 eine weiteres Projekt am Lau- 
fen, dessen Ergebnis nach einigen Ausstellungen in Ame- 
rika nun in Buchform erschienen ist. Das Internetportal 
www.learningtoloveyoumore.com versammelt über 
3.000 Arbeiten von Menschen aus aller Welt, User aus 
über 25 Ländern haben sich bislang beteiligt, die zu 
mittlerweile 63 Vorgaben Fletchers und Julys Kunstwerke 
geschaffen haben, die ihre unmittelbaren Lebenswelten 
in einen Kunstkontext stellen. Das ist zwar nicht neu, 

in diesem Umfang jedoch einzigartig: Die Aufträge er- 
strecken sich über alle Kunstsparten von »Curate an 
artist's retrospective in a public place« über »Write your 
life story in less a day« bis »Make the saddest song«, 
reichen von politischen Aufrufen (»Describe your ideal 
government«) bis hin zu sehr persönlichem (»Spend time 
with a dying person«, »Describe what to to do with your 
body when you die«). Das erinnert auf den ersten Blick 
an Yoko Onos »Instruction Pieces« (Grapefruit 1964) 
und die Konzeptkunst der 1960er, allerdings angedockt 
an die Möglichkeiten des Internets. Ebenso wie Yoko 
Ono versteht sich auch July als politische Künstlerin, 

die versucht, ihren Erfolg und ihre Wahrnehmung in der 
Öffentlichkeit auch für den Underground zu nutzen, 
durch den sie sozialisiert wurde. So arbeitet sie neben 
dem Internetportal learningtoloveyoumore.com noch 
an einem weiteren Projekt, Joanie4jackie, einem Versuch, 
ein Vertriebsnetz für Videokünstlerinnen aufzubauen 
und konkrete Hilfe durch die Vermittlung von Arbeiten 
an Filmfestivals zu leisten. Die Riot Grrris forderten die 
Verknüpfung von Politischem und Privaten und die 
Vernetzung von und den Austausch über Erfahrungen. 

In deren Tradition kann die Arbeit Julys gelesen werden, 
die unbekannten Menschen die Möglichkeit bietet, ihre 
Kunst in Galerien und Museen unterzubringen und sich 
auf Julys Webseiten über die Möglichkeiten von Kunst, 
das Verhältnis von Politik und Kunst sowie feministische 
Anliegen zu informieren. 

[Klappenbrosch., 160 S., München u.a. 2007, Prestel, 19,95 €] je 


NOUVEAU REALISME. REVOLUTION DES 
ALLTÄGLICHEN 


Ein Großteil der Künstler um die 1960 vom französischen 
Kunstkritiker Pierre Restany gegründeten Gruppe der 
neuen Realisten« gehört heute zum Kanon der zweiten 
Moderne. Die Maschinen von Jean Tinguely, die Nana- 
Figuren von Niki de Saint Phalle oder die monochrom 
blauen Arbeiten von Yves Klein provozieren nicht mehr, 
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sondern erweisen sich als Publikumsmagneten. Umso 
verdienstvoller ist es, dass dieser im Rahmen einer in 
Paris und Hannover gezeigten Gruppenschau entstan- 
dene Katalog noch einmal an den historischen Kontext 
erinnert, in dem diese Künstlergruppe entstanden war. 
Der Prachtband darf nicht nur wegen seiner zahlreichen 
Abbildungen als Standardwerk gelten, sondern auch 
wegen der Textbeiträge, die einerseits das ambivalente 
Verhältnis zu »Übervater« Marcel Duchamp und dessen 
Readymades aufarbeiten, zum anderen den Bogen zur 
US-amerikanischen Pop Art schlagen. Die Parallelen 
liegen auf der Hand: Sowohl Pop-Künstler wie auch die 
Vertreter des Nouveau Realisme wandten sich gegen 
die Dominanz der abstrakten Kunst. Im Mittelpunkt des 
»Nouveau R&ealisme« stand jedoch nicht Malerei, son- 
dern die Arbeit mit neuen, zumeist alltäglichen Materia- 
lien. Die Plakatabriss-Arbeiten der sogenannten Affichis- 
ten, darunter Raymond Hains und Jacques Villege, die oft 
aus zentimeterdicken Plakatschichten bestehen, bilden 
ein interessantes Bindeglied zwischen der Ästhetik des 
Abstrakten Expressionismus und der von Readymades - 
und wirken nebenbei bis heute unglaublich frisch, bei- 
nahe wie ein Vorbote der Punk-Ästhetik. Der Katalog 
stellt einzelne Phasen und Werkgruppen vor und ist zum 
Teil auch thematisch gegliedert, etwa im Kapitel »Zerstö- 
rung«, der die destruktiven Arbeiten der Gruppe vorstellt, 
darunter Tinguelys spektakuläre Aktion Hommage to 
New York von 1960 — eine Maschine, die sich selbst zer- 
störte - sowie das an Autofriedhöfe erinnernde, gepres- 
ste Blech in den Arbeiten von Cesar. »Ich schoss auf / 
Papa / alle Männer / kleine Männer / große Männer / 
bedeutende Männer / dicke Männer / (...) Ich schoss, 
weil das Spaß machte und mich gut fühlen ließ«, heißt 
es in einem Gedicht von Niki de Saint Phalle über ihre 
frühen Schießbilder, die in Erinnerung rufen, dass es 

Sich bei der im Laufe der Zeit sehr gefällig gewordenen 
Künstlerin ursprünglich um eine radikale Feministin 
gehandelt hatte. Originaldokumente und eine Zeittafel 
runden diese Publikation ab, von der sich vielleicht nicht 
sagen lässt, dass sie den »Nouveau Realisme« erschöp- 
fend, aber doch möglichst umfassend aufgearbeitet hat. 


[Geb., 352 S. mit zahlr. Abb., Ostfildern 2007, Hatje Cantz Verlag, 
45,- €] mb 


ROSWITHA MUTTENTHALER / REGINA WONISCH 


Gesten des Zeigens. Zur Repräsentation von Gender 
und Race in Ausstellungen 


PIERRE BOURDIEU / ALAIN DARBEL 


Die Liebe zur Kunst. Europäische Kunstmuseen 
undihre Besucher 


In der Regel tun Ausstellungen so, als seien sie neutrale 
Flächen. Und als würden auf dieser Grundlage Dinge prä- 
sentiert, die dann für sich selbst sprechen. Aber dem ist 
nicht so. Was gezeigt wird und was nicht, stellt bereits 
den ersten Ein- und Ausschlussmechanismus dar, gefolgt 
von vielen weiteren, die über den Status, den Wert und 
die Wahrnehmung des Gezeigten entscheiden. Eine Vase 
im Museum für Völkerkunde, ein Tizian-Gemälde im 
Kunsthistorischen oder ein paar alte Steine im Naturhis- 
torischen Museum - all dies kann dazu beitragen, kultu- 


relle Differenzen und soziale Ungleichheiten nicht nur 
abzubilden, sondern auch fortzuschreiben. Das behaup- 
ten Roswitha Muttenthaler und Regina Wonisch in 

ihrer Studie Gesten des Zeigens. Und sie belegen diese 
Behauptung anhand empirischen Materials, das sie in 
Auseinandersetzung mit den besagten Museen in Wien 
gesammelt haben. Insbesondere race und gender sind 
solche Kategorien, die »in ihrer systematischen Verflech- 
tung« die »moderne Gesellschaftsordnung« stützen und 
die vom Museum »als hegemonialefr) Institution« tra- 
diert werden. Wie und auf welche Weise dies geschieht, 
ist Gegenstand der Analyse. So zeichnen die Autorinnen 
beispielsweise nach, wie es im Laufe des 19. Jahrhundert 
überhaupt erst zur Trennung des Museums für Völker- 
kunde vom Naturhistorischen Museum gekommen ist 
und wieso das erstere heute, nicht nur geografisch, näher 
beim Kunsthistorischen Museum liegt. Die konkreten 
Beispiele der drei Wiener Museen sind durchaus verall- 
gemeinerbar: Sie zeigen, wie sich im bürgerlichen Europa 
wissenschaftliche Errungenschaften und kulturelle Deu- 
tungen direkt auf die Museums- und Ausstellungspraxis 
ausgewirkt haben. 

Was fehlt, ist ein soziologischer Ansatz. Denn wäh- 
rend die Museen zwar, was die Besucherzahlen betrifft, 
mittlerweile den Fußballstadien nur noch in wenig nach- 
stehen, sind die Leute, die hingehen, doch ganz andere. 
Bei Personen mit Hauptschulabschluss liegt die Chance, 
in einem Jahr einmal in ein Museum zu gehen, bei 2,3 zu 
Hundert. Das bedeutet, dass man »46 Jahre warten müs- 
ste, damit sich die mathematische Wahrscheinlichkeit 
erfüllt, sie ein Museum betreten zu sehen«. Das haben 
die Soziologen Pierre Bourdieu und Alain Darbel heraus- 
gefunden. Auch wenn diese Zahlen bereits vierzig Jahre 
alt sind — aktuellere Studien bestätigen sie. Ganz ent- 
scheidend für den Museumsbesuch ist das Bildungs- 
niveau. Da helfen auch die von wohl meinenden Päda- 
gogInnen aufgedrückten Schulausflüge wenig. Die Liebe 
zur Kunst, wie das neu aufgelegte Standardwerk von 
Bourdieu und Darbel ironisch heifst, ist also nichts als 
bürgerliche Ideologie. 

Die beiden behaupten in diesem frühen Buch bereits, 
was Bourdieu auch die übrigen Jahre seines Schaffens be- 
tont hat: Über Geschmack lässt sich sehr wohl streiten. 
Er ist nämlich kein individueller Spleen, sondern Produkt 
gesellschaftlicher Verhältnisse. Auch Bourdieu und Darbel 
sprechen in Bezug auf symbolische Güter wie Kunst- 
werke von Codes, die nur entschlüsseln kann, wer über 
bestimmte Mittel verfügt. Diese Codes haben demnach 
»den Charakter einer gesellschaftlichen Institution«. 
Wie man die Geschichte der Produktionsmittel erforscht 
habe, so müsste es, mahnen die Soziologen, auch mit 
den Perzeptionsmitteln, also den Werkzeugen der Wahr- 
nehmung, getan werden. Dem liegt auch der Gedanke zu 
Grunde, es gebe so etwas wie »Gesetze der Verbreitung 
kultureller Güter«, die Bourdieu und Darbel im dritten 
Teil ihres Buches mit allerlei Tabellen und Schaubildern 
aufzuzeigen versuchen. 

Das liest sich nicht nur trockener als die dichten Be- 
schreibungen von Muttenthaler und Wonisch. Diese auf 
gesellschaftliche Klassen abhebende Studie lässt auch 
ethnische und gender-Aspekte außer Acht. Die beiden 
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Wiener Autorinnen hingegen beschreiben ausführlich, 
wie und wodurch beispielsweise die so genannte Feder- 
krone des letzten aztekischen Kaisers Montezuma statt 
dessen Haupt nun die Abteilung »Mexikanische Kostbar- 
keiten« krönt. Obwohl Österreich nie Kolonien besaß, ist 
der Großteil der Exponate im Museum für Völkerkunde 
ohne die kolonialistische Geschichte Europas überhaupt 
nicht zu denken. Hier steht nicht nur das erbeutete Zeug 
rum, sondern daran haben sich auch die Vorstellungen 
derjenigen entfaltet, die die fremden Welten nicht live 
sehen konnten. Insofern wäre man vielleicht auch ohne 
Muttenthaler und Wonisch darauf gekommen, dass das 
Museum für Völkerkunde an der kulturellen Herstellung 
des »Anderen« beteiligt ist. 

Auch die Auswahl an Gemälden, die im Kunsthisto- 
rischen Museum jedes KunsthistorikerInnenherz höher 
schlagen lässt, ist, da mit Exponaten aus der Sammlung 
der Habsburger bestückt, nicht herrschaftsfrei vorstellbar. 
Indem sie nicht oder nur kunsthistorisch kommentiert 
werden, stellen die Bilder diese Herrschaft auch nicht 
in Frage. Da liegen die Autorinnen sicherlich richtig. Und 
dass die im Kunsthistorischen Museum ausgestellten 
Maler fast ausschließlich männlichen, während ihre 
Modelle oft weiblichen Geschlechts sind, ist auch nicht 
von der Hand zu weisen. Auf der Hand lag das allerdings 
auch schon vor der Lektüre. Da wäre also noch mehr drin 
gewesen. Dennoch haben Muttenthaler und Wonisch ein 
gutes Buch gemacht. An die neutrale Ausstellung und 
den unschuldigen Blick glaubt nachher niemand mehr. 


[Muttenthaler: transcript Verlag, Bielefeld 2006, 264 5.,26,80 € | 
Bourdieu: UVK Verlagsgesellschaft, Konstanz 2006, 239 S., 24,90 €] jk 


HEDWIG SAXENHUBER (Hg.) 
Valie Export 


Wer etwas vom Feminismus der 1960er-Jahre verstehen 
will, muss mit Valie Export Aktionshose: Genitalpanik 
beginnen, heißt in einem der Artikel im Katalog zur 
Sonderaustellung der Moskaubiennale April 2007 über 
die österreichische Künstlerin Valie Export. In der Tat hat 
sich kaum eine Künstlerin so früh und vor allem auf so 
radikale Weise der ambivalenten Rolle von Weiblichkeit 
und ihren Repräsentationen, dem Verhältnis von natür- 
lichem und kulturellem Körper, von Subjekt und Objekt 
der medialen Darstellung gewidmet wie diese. Die Aus- 
stellung in Moskau und der nun im Wiener Folio Verlag 
erscheinende Katalog stellen sowohl die feministisch- 
politischen Ansätze der Aktionskünstlerin in den Vorder- 
grund wie auch ihre medienkritischen, medienerweitern- 
den Arbeiten. Export wurde bekannt durch ihre aufsehen- 
erregenden Aktionen und Performances - beispielsweise 
die Plakatierung der besagten Abbildung Aktionshose: 
Genitalpanik in den Straßen von Wien -, arbeitete mit 
den Medien Film, und Fotografie, überführte ihre Kon- 
zepte und ihre Kunst dabei stets in den öffentlichen 
Raum. Export fragt nach den Konstruktionsweisen von 
Weiblichkeitsbildern in verschiedenen Repräsentations- 
systemen, und insbesondere nach der Rolle neuerer Tech- 
nologien bei diesem Vorgang. Dabei übernimmt sie zum 
einen selbst die Herrschaft über die »Sehgeräte«, eignet 
sich Mittel der Darstellung an und greift so Prinzipien der 
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Appropriation Art voraus, der in den 1980er-Jahren von 
Künstlerinnen wie Elaine Sturtevant, Sherrie Levine oder 
Cindy Sherman praktizierte subversive Rückgriff auf be- 
reits vorhandene Bilder und Darstellungsmethoden. Zum 
andern setzt Valie Export ihren eigenen Körper als Mate- 
rial ein, knüpft damit mit feministischen Vorzeichen an 
den Wiener Aktionismus an, und nimmt poststrukturalis- 
tische Theorien vorweg, indem sie, ausgehend von der 
Analogisierung von Text und Körper, von der Entwicklung 
von Papier aus Pergament aus Tierhaut, die Körperhaut 
als Leinwand begreift, auf der sich theoretische, politi- 
sche und ästhetische Fragen und Konflikte einschreiben. 
Export arbeitet gegen den Zeitkontext an, wenn sie 
versucht, das Verborgene und Ausgeschlossene sichtbar 
zu machen, die Kontamination des öffentlichen Raumes 
mit privaten Bildern und die Disziplinierung der Körper 
durch solche Bilder zu imitieren und zu invertieren. Die 
in ihrem Werk wachsenden Tendenzen der Wiederho- 
lung, Serialität und Fragmentierung setzten dabei formal 
um, was auch die frühen Aktionen zu erforschen versuch- 
ten: das dialektische Verhältnis von Realität und Reprä- 
sentation, das in der Gesellschaft künstlich voneinander 
getrennt wird, und das erst in der Kunst in seinen kom- 
plexen Interrelationen sichtbar gemacht werden kann. 


[Brosch., 408 S., mit zahlr. Abbildungen, Wien 2007, Folio Verlag, 
29,80 €] an 


PHOEBE WASHBURN 
Regulated Fool's Milk Meadow 


Die 1973 geborene Künstlerin 
sammelt für ihre Arbeiten Müll 
in den Straßen von New York, 
bevorzugt »anonymen« Indu- 
strie- und Handelsschrott, vor 
allem Pappe und Altholz. Diese 
Abfälle stapelt sie zu tonnen- 
schweren Installationen — 
wuchernde Gebilden, die den 
Besucher nicht kalt lassen, 
gar nicht kalt lassen können: 
Sie beherrschen den Raum, 
zwingen ihn, sich durch sie 
hindurchzuzwängen. Bisweilen erinnern diese Material- 
schichtungen an Höhlen oder Labyrinthe, sind eine zeit- 
genössische Variante von Kurt Schwitters »Merzbau« — 
mit dem Unterschied allerdings, dass Washburn nicht 
persönliche Erinnerungsstücke akkumuliert, sondern 
möglichst unindividuelles Material verwendet, von dem 
Jan Avgikos im Katalog schreibt: »Obwohl Washburn das 
Material behandelt - Pappe wird bemalt, Zeitungspapier 
aufgerollt, Holz zu Rechtecken gesägt -, präsentiert sie es 
nicht als Rarität, die für die Zukunft aufbewahrt werden 
muss. Im Gegenteil: Das Überangebot ist grenzenlos.« 
Diese Parallelwelten zu gestalten, auch wenn sie 
meist temporär und schnell gezimmert wirken, ist so 
aufwändig, dass Phoebe Washburn bislang erst ein Dut- 
zend solcher Großinstallationen realisiert hat. In ihren 
jüngeren Arbeiten verwendet sie zusätzlich Gras oder 
Efeu, unterstreicht damit das wuchernde Element ihrer 
Kunst. Auf diese Weise entstehen selbstorganisierende 


Tree 


Systeme, die die Künstlerin nur noch begrenzt im Griff 
hat: Das Werk verselbständigt sich. Washburn erklärt, sie 
erschaffe damit »lächerliche, verrückte, umständliche« 
Systeme, die sich der Frage nach dem Sinn entziehen. 
Man kann diese Arbeiten dennoch politisch lesen: Die 
chaotisch gestapelten Holz- und Pappkonstruktionen 
erinnern an die schnell zusammengezimmerte Architek- 
tur in den Favelas am Rande der Megastädte, aber auch 
an die »spontane Architektur« in unseren Großstädten, 
die aus Pappe und Stoffplanen errichteten temporären 
Wohnstätten von Obdachlosen. Zugleich regen sie an, 
über Foucaults Vorstellung von »anderen Räumen« und 
architektonische Utopien nachzudenken. Im Mittelpunkt 
steht allerdings das Spielerische, der Spaß an einem 
Mikrokosmos, der keinen funktionalen Zwecken folgen 
muss. Ein bisschen Anarchie mit hohem ästhetischen 
Anspruch. Anlässlich ihrer für das Deutsche Guggenheim 
in Berlin im Sommer 2007 errichteten »Pflanzenfabrik« 
ist dieser schöne Katalog entstanden, der eine noch 
wenig bekannte Künstlerin vorstellt, die auf anregende 
Weise an die Tradition von Künstlern wie Robert Smith- 
son und Gordon Matta-Clark anknüpft. 


[Brosch., 72 S. mit zahlr. Abb., Ostfildern 2007, Hatje Cantz Verlag, 
28,50 €] mb 
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Pompös und prächtig ausgestattet der Band, wortge- 
waltig die Ankündigung: »Das Standardwerk zur Kunst 
der Welt« und »Opus Magnum des Bücherherbstes über 
Kunst«. Zum 80. Geburtstag hat Irenäus Eibl-Eibesfeldt 
zusammen mit der Kunstgeschichtlerin und seiner Bio- 
grafin Christa Sütterlin noch mal richtig auf die Pauke 
gehauen: Weltsprache Kunst - Zur Natur- und Sitten- 
geschichte bildlicher Kommunikation. Warum eigentlich 
»Sittengeschichte«? Klingt völlig antiquiert nach dem 
berühmten Werk von Eduard Fuchs von 1909 ff. Über 500 
Seiten dick und randvoll mit über 800 farbigen Abbildun- 
gen aus Kunst und Ethnologie (oder »Humanethologie«) 
liefert der Band einen Überblick über diverse kunstpsy- 
chologische und ästhetische Themen zur Wahrnehmung 
von Zeichen und Bildern. Angefangen von den ersten 


(erhaltenen) bildnerischen Zeugnissen der Menschheit, 
also den Zeichen, Idolen und Symbolen, über die Onto- 
genese der Zeichenbildung bei Kindern und Schimpan- 
sen, arbeiten sich die Autoren zu ihrem Lieblingsthema 
vor: Das Schöne, Gegenwart und Geschichte des Begriffs. 
Sie gehen der Frage nach, ob es Archetypen des Ästhe- 
tischen gibt, wodurch diese biologisch-genetisch vorbe- 
reitet und bedingt seien, wie die Programmierungen des 
menschlichen Verhaltens unsere ästhetische Wahrneh- 
mung prägen. Vor diesem Hintergrund untersuchen die 
Autoren, vergleichend mit anderen Kulturen, wie sich 
einerseits Natur und Landschaft in der Malerei verändert 
haben, und andererseits Gesicht und Körperbild, also 

die Inszenierung des Menschen selbst sich wandelte. 

Die Auswahl ihrer Kunstbeispiele ist dabei in keiner Weise 
repräsentativ, sondern ziemlich willkürlich, wobei die 
Moderne äußert lückenhaft und die zeitgenössische 
Kunst überhaupt Lücke ist. Nun ist klar, dass auch beim 
Menschen angeborene auslösende Mechanismen (AAM) 
wirksam werden, in Bereichen von Aggressions- und 
Bindungsverhalten, Sexualität/Partnerwahl, »Brutver- 
halten«. Sie bilden einen vorprogrammierten Verhaltens- 
grundstock, der jedoch durch Lernen und Erfahrung je- 
derzeit modifiziert und sogar gänzlich »abtrainiert« wer- 
den kann. Diese Vorprogrammierung erklärt zwar, warum 
Menschen auf bestimmte Darstellungen instinktiv mehr 
oder weniger reagieren, aber sind sie deshalb schon taug- 
lich als Basis einer Theorie der Asthetik oder gar Kunst? 
Nein. Vielmehr ermöglicht ihre Kenntnis eine Analyse 
und Kritik von Warenästhetik und Propaganda. Insofern 
müsste Kunst geradezu dieser Vorprogrammierung ent- 
gegenarbeiten, um ihren Manipulationscharakter bewusst 
zu machen. Auch wenn die zahlreichen bebilderten Kul- 
turvergleiche augenscheinlich überzeugen, problematisch 
sind die Voraussetzungen, die ihnen zugrunde liegen. Die 
erste: Kunst sollte weltweit verständlich sein. Die zweite: 
Unsere Vorprogrammierung legt einen genetischen 
Schönheitssinn nahe, den die Kunst bis zum 19. Jahr- 
hundert erfüllt hat und seit Beginn des 20. Jahrhundert 
zunehmend sabotiert, was die Kommunikation mit ihr 
erschwert und dem Selbstbewusstsein des modernen 
Menschen abträglich ist. Beiden Voraussetzungen ist zu 
widersprechen. Erstens gibt es keinen einsehbaren Grund, 
warum Kunstwerke weltweit verständlich sein sollten. 
Sie sind oft in einem Maß kulturell überformt, dass sie 
außerhalb dieser Kultur extrem erklärungsbedürftig sind 
(und übrigens auch innerhalb). Zweitens ging und geht 
es bei Kunst nicht in erster Linie um Schönheit, zumal die 
Definition dessen, was schön sei, sich beständig ändert. 
Die Kunst hat viele Aufgaben, aber die Präsentation 

von »Schönheit« zählt nun wirklich nicht zu ihren essen- 
tiellen. Dafür sind Design, Fotografie, Mode zuständig. 
»Ich werde bestimmen, welche Strömungen, Künstler 
und Werke die zeitgenössische Kunst weiterbringen, 
welche es vielleicht gerade nicht tun, und ich werde es 
begründen«, verspricht, etwas vollmundig und überaus 
selbstbewusst, Jörg Heiser, SZ-Autor und Chefredakteur 
der Kunstzeitschrift frieze in Plötzlich diese Übersicht, Was 
gute zeitgenössische Kunst ausmacht. Ausgehend von der 
Gleichzeitigkeit der Entstehung des modernen Slapsticks 
(Chaplin) und des modernen Kunstobjekts (Duchamp, 
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Fahrrad-Rad, 1913) und Henri Bergsons Essay »Das 
Lachen« um 1900, entfaltet er in den folgenden Kapiteln 
vier zentrale Spannungsverhältnisse, in denen sich 
Gegensätze verdichten, die aus der Auseinandersetzung 
mit historischen Vorläufern kommen: Pathos gegen Lä- 
cherlichkeit (Schwerpunkt Skulptur), körperlose Eleganz 
gegen körperliche Penetranz (Malerei), Illusion gegen 
Anti-Illusion (Film- und Videoprojektionen), Autonomie 
gegen Markt. Es geht um das Aufeinanderprallen von 
Ideen, Haltungen, Methoden, die einerseits unvereinbar 
scheinen, andererseits durchaus untereinander verbun- 
den sind. Nicht ein bisschen mehr Spezialwissen zur 
»Aktie Kunst« soll das Buch bieten, ein wenig Hinter- 
grund zum Kunstgebrabbel hier und dort. Heisers Anlie- 
gen ist bei allem Scherz und aller Ironie ein durchaus 
ernstes. Diejenige Kunst aus dem allgemeinen Gemenge 
herauszukristallisieren, die sich nicht nur vom Trend 
tragen lässt oder auf möglichst effektiven Schock setzt, 
sondern auf nachhaltige Weise den Nerv trifft. »Kunst 
geht, wenn sie gut ist, dahin, wo es wehtut: mitten hinein 
in die verknöcherten Verhältnisse, von denen sie selbst 
hervorgebracht wurde.« Vielleicht hat ein wichtiger Teil 
der Kunst seit der Moderne das mit Slapstick gemein. 

Mag der Alltagskonsum von Sprüchen wie »Geiz ist 

geil« regiert werden, auf den Kunstmarkt trifft dies nicht 
zu. Er boomt. Millionen werden für Bilder von van Gogh, 
Picasso, Keith Haring, Gerhard Richter oder Newcomern 
wie Neo Rauch bezahlt. Wie kam dieser Hype zustande? 
Was macht manche Werke so wertvoll, andere nicht? 
Hype! Kunst und Geld von Piroschka Dossi gibt einen 
kritischen und knallharten Einblick in die Welt der Kunst- 
vermarktung. Sie beleuchtet die Hintergründe, Motive 
und Vorgehensweise von Sammlern, Händlern, Künstlern, 
Auktionshäusern. Anhand von Beispielen aus der Kunst- 
geschichte, Beobachtung des Marktes, Begegnung mit 
Künstlern und Händlern und Erkenntnissen aus Ökono- 
mie, Kunstsoziologie und Psychologie rekonstruiert sie 
die Bedingungen und Mechanismen, die zur Verwandlung 
von Kunst in rekordverdächtige Aktien führen. So sehr die 
meisten Akteure beteuern, sie produzierten, handelten 
und kauften nur das, was ihr Herz begehre, schielen sie 
doch auf eine möglichst große Rendite. »Kunst als Kunst 
wahrzunehmen bedeutet indes, jene Kunst zu wählen, die 
man liebt. Diese Freiheit ist der wahre Luxus der Kunst.« 
Leider verhält sich, hier wie in anderen Lebensbereichen, 
die Größe des Geldbeutels meist umgekehrt proportional 
zur Gröfse der Freiheit: Je kleiner der Geldbeutel, desto 
größer die Freiheit. 

Das zeigt leider auch der Katalog Die Kunst zu sam- 
meln — Das 20./21. Jahrhundert in Düsseldorfer Privat- 
und Unternehmensbesitz, in dem nicht nur Werke aus 
diesen Sammlungen gezeigt werden, sondern auch das 
Ambiente, in dem diese Werke normalerweise präsentiert 
werden. Die Privatsammler und Unternehmen zeigen sich 
in ihren Zitaten ungeheuer engagiert und involviert, von 
Leidenschaft ergriffen, rettungslos an die Kunst verloren. 
Die Kunst selbst ist museal abgesegnete »Brücke« bis 
Jetztzeit-Kunst, keine Neuentdeckung, nichts Ungewöhn- 
liches, nichts Anstößiges und äußerst wenig Kleinformate 
oder Papierarbeiten - die machen einfach nichts her. 
Natürlich sind ein paar beeindruckende Werke darunter, 
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doch das meiste ist beliebig. Das Milieu, in dem die Kunst 
»zu Hause« ist, sieht fast ausnahmslos so steril und 
nüchtern aus wie in einem Museum, die Konferenzräume 
sowieso, aber selbst den Wohnzimmern mit Ledersitzen 
im Bauhaus-Stil haftet Kühle an. Nahezu all diese Räume 
wirken unbelebt, arrangiert, konstruiert, verlassen. Es 

sind Repräsentationsräume, und das einzig Lebendige, 
»Schmutzige« darin sind die Kunstwerke (wenn sie's 
denn sind). Eigentlich wirken sie — bei allem Respekt — 
weniger als Zeugnisse einer bildnerischen Obsession 
denn als Bannbilder vor dem Chaos des wirklichen 
Lebens. Sie sind das einzige Fleckchen Unordnung in 
Räumen, die vor Ordnung strotzen, wirken wie Fenster 
einer geschlossenen Anstalt: man kann durch sie hinaus- 
blicken, aber man ist hinter seinen Mauern geschützt. 
Eine Ausnahme ist Jürgen H. Meyer mit seiner Fluxus- 
Sammlung, die kreuz und quer an der Wand hängt. 

Oder Hanck mit originellen Arbeiten von Kiki Smith, 
Rosemarie Trockel und kleinen unerkennbaren Zeichnun- 
gen, die einfach so an die Wand geheftet sind. Je mehr 
Geld jedoch in die Sammlungen gesteckt wurde, desto 
austauschbarer die Werke, kälter das Umfeld und steifer 
die Selbstinszenierung der Sammler. 

»Der Müllmann kommt.« — »Sag ihm, wir brauchen 
nichts.« Chico und Groucho Marx, eines der Motti zum 
Katalogbuch An/Sammlung An/Denken. Ein Haus und 
seine Dinge im Dialog mit zeitgenössischer Kunst. Es steht 
in krassem Gegensatz zur Selbstbeweihräucherung zur 
»Kunst des Sammelns« und doch hat es genau das 
im ursprünglichen Sinn zum Thema. Eine Frau erbt ein 
Haus, eine Villa aus dem Jahr 1901, vollgestopft mit allen 
wichtigen und unwichtigen Haushaltsgegenständen, Ge- 
brauchsgütern, Erinnerungsstücken, die sich in 100 Jahren 
ansammelten, bei Menschen, die sich offensichtlich 
vehement weigerten, auszusortieren und wegzuwerfen, 
was »alt« und »vergangen« ist. Und da die Hauserbin 
Cornelia Meran außerdem Kuratorin und Kulturwissen- 
schaftlerin ist, hat sie nicht einfach Container aufgestellt 
und das gesamte Inventar hineingekippt, wie das übli- 
cherweise gemacht wird, sondern Künstler und Autoren 
in dieses Haus eingeladen, um mit dem Haus und seinem 
Inventar zu arbeiten und seine »Erinnerungskultur« zu 
reflektieren. Neben den entstandenen Kunstobjekten und 
Videos fesseln vor allem die ausgewählten und von Kurt 
Kaindl fotografierten Alltagsobjekte selbst, deren Gliede- 
rung und Zusammenstellung weitgehend der vorgefun- 
denen Ordnung entspricht, entweder personenorientiert 
wie »Vaterkiste« oder »Hansis Schulsachen«, oder formal 
bzw. funktional eingeteilt. Man taucht ein in die versun- 
kene Welt alter Streichholzschachteln und Bonbonnieren, 
bebilderter Kaffee- und Teesäckchen, exotischer Pack- 
Papiere, geheimnisvoller Pakete, Würfelzucker-Schach- 
teln, Korken, Hausklingeln, Stahlwolle ... Und dieses von 
Menschen gemachte, sortierte und bewahrte Sammel- 
surium berührt sehr viel mehr als das meiste, was die 
0.8. Sammler an ihre kahlen Wände hängen. 

Die Omnipräsenz der Kunstsammlerinnen und Samm- 
ler in der Gegenwartskultur bildet auch den Schwer- 
punkt der kritischen berichte 4.2006. Die Debatten krei- 
sen um ihre Macht als Mäzene, Sponsoren, Leihgeber und 
Museumsgründer zu einer Zeit, in der dem Staat zuneh- 


mend das Geld ausgeht. In Lifestyle-Magazinen werden 
sie als Stil-Ikonen präsentiert, was ihren Geschmack 

an Einrichtung, Kunst, Kleidung angeht. Jeder möchte 
ein moderner Medici sein (und dies just, da der letzte 
Medici-Spross sich beharrlich weigert, einen Fortsetzer 
seiner Dynastie zu zeugen - Treppenwitz am Rande). 
Dem professionellen Kunstwissenschaftler sprechen sie 
Einfühlungsvermögen, emotionale Bindung zur Kunst und 
sowieso jegliche Qualitätskriterien ab: »Der vermeintlich 
leidenschaftliche Kenner hat dem angeblich nüchternen 
Wissenschaftler längst den Rang abgelaufen. Dass beide 
Rollen dabei zwangsläufig klischeebeladen sind, liegt 

auf der Hand. »Sammler« als Identitätskonzept ist mitt- 
lerweile zu einer Chiffre im Diskurs geworden.« 

Wem hat van Gogh sein Ohr geschenkt? Alles, was Sie 
über Kunst nicht wissen, versprechen Nora und Stefan 
Koldehoff zu beantworten. Ihr unterhaltsames Lexikon 
verdankt sich umfangreicher Recherche, nicht nur darü- 
ber, wo Van Goghs Ohr (oder vielmehr sein Ohrläppchen) 
verblieb, sondern alles, was sich eben an mehr oder we- 
niger wichtigen oder kuriosen Informationen zusammen- 
sammeln lässt: über Amtszimmer- und Wartezimmer- 
kunst, die Depotware in den Museen, anonyme Meister, 
gefälschte, geklaute, zerstörte Kunst, insbesondere die 
Kunstdiebstähle der Nazis, die berühmtesten Versiche- 
rungsfälle, höchsten Auktionsergebnisse, größten Skan- 
dale, über Peggy Guggenheims Liebhaber, fiktive Künstler 
in der Literatur, verhinderte Maler, giftige Pigmente, 
Pseudonyme, Syphilis, Selbstmörder und andere Todes- 
arten, erste und letzte Werke ... Manche Zuordnungen 
sind nicht ganz einsehbar oder zu witzelnd. Nicht, dass 
man diese Informationen unbedingt bräuchte, aber 
sie sind lustige Fettäuglein und Farbtupfer im großen 
Suppentopf des Infotainments Kunst. 

Eine witzige Idee, Variation auf das berühmte »Musee 
Imaginaire«, ist das Musee Reduit — Schweizer Kunst 
von Noyau, eine aufklappbare Landkarte im klassischen 
Taschenformat, die ein Jahrhundert Schweizer Kunst für 


PETER KURZECK 


Ein Sommer, der bleibt. Peter Kurzeck erzählt das 
Dorf seiner Kindheit (4 CD-Box) 


Kein Frühling. Roman 


Peter Kurzeck ist ein großer Erzähler. Und das bezieht 
sich in diesem Fall erst einmal nicht auf den Schriftsteller 
Kurzeck, sondern tatsächlich auf den, der erzählt: Von 
April bis Mai 2007 erzählte Kurzeck dem suppose-Her- 
ausgeber Klaus Sander vom Dorf seiner Kindheit, ver- 
öffentlicht als 4-CD-Box mit mehr als 4 Stunden Sprech- 
zeit. Es handelt sich nicht um ein Hörbuch im herkömm- 
lichen Sinne, denn auch wenn vieles mit Kurzecks 
literarischen Werken korrespondiert, bleibt dieses Projekt 
doch einzigartig, wird wohl nie in Buchform erscheinen. 
Der Text ist »oral history« im besten Sinne — im Booklet 
wird die Form mit der »improvisierten Vortragskunst der 


den »modernen Kulturwanderer« präsentiert. Jedes 

der 123 bekannten Werke von Eva Aeppli bis Adolf Wölfli 
»wurde von Meisterhand kopiert, sorgfältig gerahmt, 
exakt verkleinert und katalogisiert«, schließlich in soge- 
nannter Petersburger Hängung, also kunterbunt, an 

die imaginäre Wand geklatscht. Die meisten Rahmen 
sind aus Karton, alles hängt ein bisschen krumm und 
schief, aber sie sind herrlich getroffen, all diese nach- 
gemalten Martin Disler und Franz Gertsch, Pipilotti Rist 
und Miriam Cahn, auch die »Alten«, Hodler, Vallotton 
oder Paul Klee. Hätte das nicht ein Comic-Künstler mit 
leichter Hand hingelegt, würde es glatt als »Appropria- 
tion Art« gefeiert ... 

Es wird gestritten über das Schöne und das Hässliche, 
debattiert über Spekulation, Kreativität, Obsession, auf- 
gelistet, wo die abgeschnittenen Ohren von Künstlern 
landen und wer von ihnen Syphilis hatte, nur davon, dass 
Kunst ein wertvoller Beitrag zur Gesundheit ist, spricht 
wieder keiner. Dabei hat schon vor 10 Jahren eine schwe- 
dische Studie (SPIEGEL 1998) niet- und nagelfest nach- 
gewiesen, dass das Interesse an Kunst und Kultur — Lesen, 
Konzert-, Museen-, Kino- und Theaterbesuche - lebens- 
verlängernd wirkt. In einer Studienlaufzeit von immerhin 
9 Jahren war die Sterbewahrscheinlichkeit derjenigen, 
die sich nur gelegentlich einem Kulturgenuss hingaben, 
eineinhalb größer als bei jenen mit regelmäßigem 
Kunstgenuss. Seien es die heftigen Emotionen oder die 
Inspiration, jedenfalls wirkt sich geistige und seelische 
Stimulation außerordentlich günstig aufs Hormon- und 
Immunsystem aus. Und das ist, individuell wie evolutio- 
när gesehen, doch ein entscheidender Vorteil gegenüber 
den Meerechsen, oder? 
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legendären schwarzen Bluessänger« verglichen, die Kurz- 
eck »in den 60er Jahren in hessischen Army-Clubs gehört 
hat« — und nutzt das boomende Medium der Hörbücher 
auf neue, gewinnbringende Weise. 

Kurzeck erzählt von den kleinen, einfachen Dingen, die 

er als Kind zusammen mit seiner Familie erlebte, als die 
Vertriebenen in das hessische Staufenberg umgesiedelt 
wurden. Das Brausepulver spielt eine Rolle, der Schul- 
unterricht in der kleinen Dorfschule, das Baden am See, 
die Fleischwurst beim Metzger. Dabei umkreist Kurzeck 
immer wieder präzise beschreibend sein Dorf, ganz so 
wie ein improvisierender Musiker ein Thema umspielt: 
Einzelne Bilder werden aufgegriffen, wieder fallengelas- 
sen, an anderer Stelle erneut, aber unter einem anderen 
Blickwinkel eingestreut. Zeitlich dreht sich alles um einen 
Sommer, den »Sommer, der bleibt«. Das wiederum hat 
ebenfalls mehrere Bedeutungsebenen: Zum einen erzählt 
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Kurzeck, wie er als Kind am Anfang des Sommers gehofft 
hatte, dass dieser Sommer »bleibt«, also nie zu Ende 
gehe, zum anderen handelt es sich aus der Rückschau um 
einen Sommer, der tatsächlich geblieben ist, da Kurzeck 
sich an ihn genau erinnern kann — und um einen Som- 
mer, der nun uns allen bleiben wird, nachdem Kurzeck 
von ihm erzählt hat. 

Und es geht um Kindheit, um Glück. Die ganze Welt, 
jede Kleinigkeit wirkt auf den Jungen wie ein Wunder. 
Beinahe ist man geneigt, von einem Idyll zu sprechen. 
Doch im Laufe der Erzählung erfahren wir auch, dass 
dieses Idyll längst zerstört ist, dass sich inzwischen eine 
Autobahn durch das Tal zieht, das damit so unwieder- 
bringlich verloren ist wie die Kindheit selbst — da plötz- 
lich verlässt Kurzeck die Zeit seiner Kindheit und stimmt 
eine lange, beißende Kritik gegen alle an, die ihr Leben 
sinnlos im Auto auf solchen Straßen verbringen, weil 
irgendein Lebensmittel in irgendeinem im Gewerbe- 
gebiet liegenden Supermarkt am Stadtrand billiger ist 
als im Laden nebenan. Und er schimpft darüber, wie all 
diese Menschen die Straßen verstopfen, weil sie alle zum 
Vorabendkrimi wieder zu Hause sein müssen. Bei manch 
anderem Autor hätte daraus leicht ein reaktionäres Ge- 
jammer über den Fortschritt und den Verlust von Werten 
werden können, doch Kurzeck geht es um etwas, das sich 
mit herkömmlicher Fortschrittskritik nicht fassen lässt: 
Letztlich beklagt er, dass der Welt der poetische Blick 
abhanden gekommen ist, ein Blick, den Kurzeck in seinen 
Texten immer wieder auf alles anwendet, nicht nur auf 
das Dorf seiner Kindheit, sondern auch auf das heutige 
Frankfurt am Main. 

Zeitgleich zur Box ist nun auch die erweiterte Fassung 
von Kein Frühling (1987) als Neuauflage erschienen, 
ergänzt um ı2 Kapitel, für die Kurzeck 1991 der Alfred- 
Döblin-Preis verliehen wurde. In diesem Roman gibt es 
kein Idyll - das unterscheidet ihn wesentlich von Ein 
Sommer, der bleibt -, aber auch keine Anklage. Meist ist 
es Winter, klamm, verregnet, trübe. Ein Warten auf den 
Frühling. Kurzeck erzählt von den Schaustellern, die 
etwas von der weiten Welt in das enge, von harter Arbeit 
bestimmte Dorf bringen. Kein Frühling schildert die 
Nachkriegsjahre in einem getrübten Licht, bisweilen un- 
barmherzig, als gelte es, mittels des Schreibens für Erhel- 
lung zu sorgen. Auch dieses Buch handelt von Verlust — 
»es heißt, wir sind ausgestorben«, lautet das Motto des 
Romans -, doch neben dem »Wir« und dem »Du«, an 
das sich der Erzähler im Buch wendet, gibt es auch ein 
»Sie«, von dem es unter anderem heißt: »Sie konnten 
mit Fremden nicht reden, das haben sie nicht gelernt.« 
Geschickt versteht es Kurzeck trotz oft melancholischem 
Ton, keine falsche Identifikation aufkommen zu lassen: 
Kein Frühling ist keine Erinnerungsliteratur über eine 
bessere Welt. Präzise Beschreibung ohne die vorgefasste 
Intention, zu verklären oder zu verdammen, ein Ziselie- 
ren, das deshalb so genau ins Detail geht, weil es der 
Eindeutigkeit misstraut, macht Kein Frühling zu einem 
brillanten Werk literarischer Geschichtsschreibung, das 
vergleichbare Bücher im Regal ersetzt. 


[Ein Sommer, der bleibt: 4-CD-Box, Berlin 2007, Suppos&; Kein Frühling: 
Geb., 590 S., Frankfurt a.M. 2007, Stroemfeld/Roter Stern, 32 ‚- €] mb 
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WOJCIECH KUCZOK 
Dreckskerl 


MICHAL WITKOWSKI 
Lubiewo 


In der jüngeren polnischen Litera- 
tur lässt sich noch so einiges ent- 
decken! Ein literarischer Lichtblick 
der letzten Jahre war zum Beispiel 
der Roman Das Sägewerk von 
Daniel Odija, erschienen im Zsol- 
nay Verlag. In knapper Sprache 
beschreibt Odija den Verfall der 
wirtschaftlichen und sozialen Verhältnisse in der polni- 
schen Provinz nach dem Ende des Kommunismus — und 
lässt dabei keine Niedertracht aus, seziert gnadenlos, 

bis nur noch Suff, Sex, Gewalt, Habgier und Hass übrig 
bleiben. Der Roman hat Odija den Vergleich mit Thomas 
Bernhard eingebracht, einen Namen, den wir nun auch 
im Klappentext zu Dreckskerl von Wojciech Kuczok wie- 
derfinden. Vom Sujet mag einiges in beiden Romanen 

an Bernhard erinnern, von der Sprache her jedoch nicht. 
Der 1972 geborene Kuczok erzählt etwas bildhafter und 
verschlungener als Odija, doch die Themen der beiden 
Romane ähneln sich: Auch Dreckskerl erzählt von Armut 
und Hoffnungslosigkeit, ist in diesem Fall in einem 
schlesischen Bergbaugebiet nach dem Zweiten Weltkrieg 
angesiedelt. Und mittendrin ein Junge, der »Dreckskerl«, 
der über Seiten hinweg davon erzählt, wie er von seinem 
Vater verprügelt wird und nachts unter Schmerzen 

von nichts anderem als dem Tod des Vaters träumt. Die 
Schläge bilden den Dreh- und Angelpunkt des Buches, 
um das Kuczok eine nicht minder desillusionierende Vor- 
und Nachgeschichte baut, einen Rückblick auf geschei- 
terte Künstler, Trinker, geplagte Schichtarbeiter, geplatzte 
Träume und Hass unter Nachbarn. »Der Nachbarin 
Spodniak, die nach dem Auszug des erwachsenen Sohnes 
das hochmelancholische Dasein einer einsamen Rent- 
nerin führte, legte sie Hundescheiße auf die Fußmatte«, 
heißt es über die »Mutter des alten K.«. Empfindungen 
wie Mitleid gibt es hier nicht. Die durchgängige Härte, 
mit der die beiden hier genannten Romane eine bis in 
die tiefsten menschlichen Regungen hinein zerstörte Ge- 
sellschaft abbilden, macht diese junge polnische Literatur 
- vor allem im direkten Vergleich zu den deutschen Kol- 
leginnen und Kollegen - so faszinierend unbarmherzig, 
kompromisslos wie lesenswert. 

Wie sehr die junge polnische Literatur mit der gesell- 
schaftlichen und politischen Rückbesinnung auf Religion 
und Familie hadert, zeigt auch Michal Witkowskis Roman 
Lubiewo über zwei in die Jahre gekommene »Tunten«, 
die dem Erzähler über den schwulen Alltag in Polen wäh- 
rend und nach dem kommunistischen Regime berichten. 
»Ich stelle das Aufnahmegerät auf den Tisch«, heißt es 
im ersten Kapitel. Der Erzähler ist selbst in die Schwulen- 
szene involviert und »neutraler« Berichterstatter zugleich, 
weshalb es durchaus legitim ist, dass der Verlag Wit- 
kowski im Klappentext als »polnischen Hubert Fichte« 
bezeichnet. Ähnlich wie Fichte ist Witkowski leiden- 
schaftlicher Verfechter des Außenseiters als Grenzgänger, 
der sich identitär nicht festlegt, sondern sein Leben spie- 
lerisch gestaltet. Gegenüber den Hetero-Männern heißt 


es daher an einer Stelle: »Sie stecken bis zu den Ohren 
in ihrer Region, die durch die Treue zu Brauerei und 
Mannschaft symbolisiert wird, und da kommen wir ihnen 
mit unseren Reisen und Untreue. Sie tragen stets das 
gleiche, und da kommen wir ihnen mit unserem Haar- 
tönungsmittel. Null Postmoderne, null Relativismus (...).« 
Man kann sich in etwa die Sprengkraft ausmalen, die eine 
solcher Roman derzeit in Polen besitzt, gleichzeitig ist 
Lubiewo jedoch kein anklagender Text, sondern ein be- 
klemmend nostalgischer, in dem die Protagonisten der 
Zeit ihrer Unterdrückung nachtrauern und es bedauern, 
dass die Heimlichkeit inzwischen vorbei ist. Gegenüber 
der jungen Generation beklagen die »Tunten« Patrycja 
und Lukrecja: »Aber das sind schon keine Schwulen 
mehr, sondern Gays.« Ihnen ist unverständlich, dass den 
heutigen Schwulen die Scham abhanden gekommen ist, 
dass sie nicht mehr auf Klappen und in Parks herum 
schleichen wie einst noch unter den Kommunisten, ge- 
gen die sich keine Tunte je zur Wehr gesetzt hatte. »Ich 
kannte keine einzige Rebellen-Tunte«, heißt es: »Sie woll- 
ten dem System in den Arsch kriechen, sie wollten untä- 
tig sein, passiv, gehorsam ...«. Spätestens anhand solcher 
Passagen wird deutlich, dass Witkowski nicht an Ideali- 
sierung gelegen ist. Seine Tunten sind süchtig nach Sex, 
lesen nachts betrunkene heterosexuelle Männer auf in 
der Hoffnung, diese könnten sie für Frauen halten - der 
subversive Akt, die heteronormative Gesellschaft offensiv 
zu verqueeren, kommt in diesen Biographien nicht vor. 
Witkowski führt seine Figuren nicht vor, aber sie sind 
auch nicht durchweg sympathisch, schon gar nicht zeit- 
gemäß. Doch gerade dank ihrer anachronistischen, nicht 
Immer nachvollziehbaren Ansichten, liest sich Lubiewo 
als ein Plädoyer für jene Generation, die sich selbst 

als »gay« bezeichnet und die Toiletten verlassen hat. 
Lubiewo ist allerdings nicht nur wegen seiner genderpoli- 
tischen Bedeutung so lesenswert, sondern vor allem, weil 
er das kaum beleuchtete Kapitel des schwulen Alltags im 
kommunistischen Polen in ein grelles Licht rückt. 


[Dreckskerl: Geb, 174 S., Frankfurt a. M. 2007, Suhrkamp Verlag, 19,80 € | 
Lubiewo: Brosch., Frankfurt a.M. 2007, Suhrkamp Verlag, 19,80 €] mb 


COR GOUT 


Trespassers W - l’integrale 1984 ä 2006: 22 ans de 
chansons 


Der 1951 in Den Haag geborene schrijver, zanger, filosoof 
& neerlandicus Cor Gout taugte mir in einem Beitrag 
zum Fanzine Elend & Vergeltung bereits als ein Modell 
für »Sophistication«. Den Stoff dafür liefert er mit dem 
speziellen Zuschnitt seiner Poesie. Er schreibt seine Songs 
überwiegend Englisch, vieles andere in Niederländisch. 
»Sophisticated« daran ist nicht allein, wie Gout mit politi- 
schen Themen, literarischen Anspielungen, persönlichen 
Neigungen jongliert. Zu »Sophistication« gehören die 
Ausstrahlung von Geist, eine gewisse Eleganz und Emp- 
findsamkeit für Feminines. Bei Gout geht sie so weit, sO- 
gar schwule Fußballer zu besingen. Ebenso unverzichtbar 
ist aber auch der Kurzschluss zwischen High und Pop 
Culture, wenn man so will zwischen Europa und Amerika. 
Die Problemsicht eines Alteuropäers, aber in 1000 popu- 
lären Gestalten. Der ganze Horizont seiner Poesie ist nun 


in dem Buch Trespassers W- l'integrale aufgefächert — 
in französischer Übersetzung, für die Gout selbst zusam- 
men mit Ladzi Galai gesorgt hat. Derart komprimiert 
wird überdeutlich, mit welchem Stoff Gout seine Tres- 
passers-W-Songs fütterte (Spanischer Bürgerkrieg, 
Nationalsozialismus, Apartheid, Nicaragua, Jugoslawien- 
krieg), welche Figuren ihn faszinieren (Artemesia Gentile- 
schi, Ferdinand Domela Niewenhuis, Van Gogh, Mahler, 
Munch, Beckett, Saint-Exupery, Houdini, Carmen Miran- 
da, Rock Hudson, Jacques Brel): Geschichte, Personen, 
Orte, Worte und wie sie in einem späteuropäischen Kopf 
herum rumoren. 

Seine Verehrer in St Mury-Monteymond, dem Ort 
des Verlages, glaubten, Gouts Anspielungsreichtum mit 
Fußnoten verständlich(er) machen zu müssen. (7984 
ist von Huxley? Slapp Happy eine 1978 in Australien 
gegründete Band? - Mon Dieu! Der in Domela dans Het 
Bilt angesprochene Strauß ist nicht Ervin, sondern David 
Friedrich 1808-74). Mir wird beim Lesen bewusst, mit 
wie vielen deutschen Motiven Gout sein Oeuvre gespickt 
hat. Mit Macht Kaputt und Kinder hat er gleich zwei EPs 
deutsch getauft, erstere nach Ton Steine Scherben, letz- 
tere nach Bettina Wegner, von der er auch noch Ikarus 
gecovert hat (zusammen mit Sehnsucht zu finden auf Fly 
Up In The Face OfLife, 1996). Auch das Einheitsfrontlied 
(Brecht/Eisler) hat sich Gout zu eigen gemacht. Auf der 
Punt-EP gibt es Nussfarben und sogar Deutsches Städt- 
chen. Auch tauchen deutsche Brocken auf wie »Wäsche- 
zettel« und »Zimmer frei« (wobei sich das spöttisch auf 
die 1944 aus Paris abrückenden Wehrmachtstruppen 
bezog), »Biedermeier«, »Sturm & Drang« und »Weimar«, 
Ludwig Feuerbach, Schopenhauer, Goethe, Gropius und 
die Comedian Harmonists explizit, Eichendorff, ETA Hoff- 
mann und Storm implizit. Die »Reichsstraße 1« zieht 
sich von Aachen nach Königsberg durch The Drugs We All 
Need (2005). Hitler, Göring und der Reichstagsbrand 
1933 (für den ein Holländer hingerichtet wurde) geistern 
umher, ohne dass das Reich der Mäuse- und Erlkönige 
darauf reduziert wird. Wolfgang Staudtes Film Die Mörder 
sind unter uns (1946) wird erwähnt in Space for Thoughts 
(auf Leaping the Chasm, 2000). Doch im Grunde ist jedes 
Gout-Gedicht ein Raum für Gedanken. Die vor allem 
bei Riefenstahl (auf 5, 4, 3, 2, 1... 0, 1993) um Hybris 
und Blindheit kreisen: »Ruf nach Authentizität, Ruf nach 
Vollkommenheit, Ruf nach Vernichtung der Veränderlich- 
keit des Zeitraums. Raum ... dem Zorn ... des Schimmel- 
reiters.« Denn Gout weiß, Nostalgie ist nichts anderes 
als der »Ruf nach Vernichtung der Veränderlichkeit des 
Zeitraums«, daher: »Go away, you're not the kind of drug 
| need anyway.« 

Wie Chris Cutler oder Scott Walker reflektiert Gout 
Geschichte und Mythen in poetischen, oft scheinbar 
ephemeren, nicht selten witzigen Splittern. In ihnen fängt 
er die Nachwehen von Sturm & Drang und Biedermeier 
ein und das, was uns die Furie des Verschwindens raubt. 
Überspitzt gesagt, ist er ein exzentrischer deutscher 
Dichter, voller Wehmut und Sehnsucht, wie sie im Buche 
steht, aber gegengepolt mit der »Sophistication«, die 
hierzulande 1933 die Koffer packen und Englisch lernen 
musste. 

[Brosch., 450 S., St Mury-Monteymond 2007, RytRut, 23,- €] rd 
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PIERRE BAYARD 


Wie man über Bücher spricht, die man nicht 
gelesen hat 


MORTIMER J. ADLER & CHARLES VAN DOREN 
Wie man ein Buch liest 


PETER BOXALL (Hg.) 


1001 Bücher, die Sie lesen sollten, bevor das Leben 
vorbei ist 


STEVEN GILBAR (Hg.) 
Bibliomania 


ANNIE FRANCOIS 
Buchgeflüster 


ANNE FADIMAN 
Ex Libris - Bekenntnisse einer Bibliomanin 


REINHARD KLIMMT 
überall und irgendwo - Aus der Welt der Bücher 


RICK GEKOSKI 
Eine Nacht mitLLolita 


SHERIDAN HAY 
Die Antiquarin 


EVELYN GRILL 
Der Sammler 


Dass Bücher nicht zum Lesen da sind, ist eine alte 
Sammler- und Bibliothekarsweisheit und die adäquate 
Reaktion auf die ewig wiederkehrende Frage naiver 
Besucher, mit Blick auf die gefüllten Regale: »Haben Sie 
die alle gelesen?« Was heißt schon »gelesen«? Zwischen 
dem vollständigen Lesen und dem Nichtöffnen des Bu- 
ches gibt es zahlreiche Zwischenstufen. Der Literaturpro- 
fessor und Psychoanalytiker Pierre Bayard entwickelt 
daraus eine Theorie des Lesens, die ihr Augenmerk auf 
die Lücken und Schwachstellen richtet: Wie man über 
Bücher spricht, die man nicht gelesen hat. Unsere Bezie- 
hung zu Büchern sei eben kein kontinuierlicher, homo- 
gener Prozess, »sondern ein obskurer, von Bruchstücken 
der Erinnerung heimgesuchter Raum, dessen — auch 
schöpferischer — Reiz mit den nebelhaften Phantomen 
zusammenhängt, die darin umgehen«. Die Arten des 
Nichtlesens teilt er ein in Bücher, die man nicht kennt 
(was unsere Hauptbeziehung zum Geschriebenen aus- 
macht), solche, die man nur vom Hörensagen kennt 
(die zweitgrößte Menge), jene, die man quergelesen hat 
(das Meiste des Gelesenen) und jene, die man vergessen 
hat (mindestens so viel). Für seine Verteidigung des 
Nichtlesens oder nur Querlesens stützt er sich auf 
gewichtige Verbündete wie Musil, Valery, Montaigne. 
Die Gründe sind einsichtig: »Wer seine Nase in Bücher 
steckt, ist für die Kultur verloren, sogar für das Lesen. 
Denn bei der immensen Anzahl aller existierenden Werke 
muss notgedrungen eine Entscheidung getroffen werden 
zwischen dieser Gesamtsicht und dem einzelnen Buch, 
und jedes Lesen bedeutet angesichts des schwierigen 
und zeitraubenden Versuchs, das Ganze in den Griff zu 
bekommen, einen Energieverlust.« Dasselbe gilt für die 
Situierung eines einzelnen Abschnittes innerhalb eines 
Buches: »Gebildet sein heißt fähig sein, sich rasch in 
einem Buch zurechtzufinden, und das bedeutet nicht, 


dass man das ganze Buch lesen muss, ganz im Gegen- 
teil.« Ein Buch durch Querlesen zu erfassen, um es im 
Verhältnis zu anderen Büchern einordnen zu können, sei 
schwerwiegender als das Detailwissen, das man jederzeit 
nachlesen könne und sowieso vergesse. Sowieso haben 
Bücher, über die wir sprechen, nur wenig mit »realen« 
Büchern zu tun, sondern seien »Deckbücher«, Sammel- 
becken von Phantasmen und Projektionen. »Man braucht 
nur die Erinnerungen eines Buches, das man als Kind 
geliebt hat, mit dem »realen« Buch zu vergleichen, um 
zu sehen, wie sehr unser Gedächtnis über die Bücher, vor 
allem wenn sie uns so wichtig waren, dass sie Teil von 
uns geworden sind, durch unsere gegenwärtige Situation 
und ihre unbewussten Einsätze endlos umorganisiert 
wird.« Die Gesamtheit der Bücher, auf der sich eine 
Persönlichkeit bildet und die ihre Beziehung zu den 
Texten und zu anderen organisiert, bezeichnet Bayard 
als »innere Bibliothek«. Diese besteht wiederum größ- 
tenteils aus vergessenen und imaginären Büchern. 
In Gesprächen über Bücher geht es daher nicht nur um 
bestimmte Titel, vielmehr treten die gesamten inneren 
Bibliotheken in Beziehung zueinander. Bayard plädiert 
für einen anderen Umgang mit Büchern: für eine Ent- 
sakralisierung, für die Bewusstwerdung der Subjektivität 
von Buch, Leser und Dialog. Dafür, mehr auf die innere 
Resonanz zu lauschen, die jedes Werk in uns auslöst 
und die tief in unsere Biographie hineinreicht, um sich 
schließlich inspirieren zu lassen, selbst zum Stift zu grei- 
fen oder einfach zu erzählen. 

Im Vergleich dazu liest sich der alte Bestseller How 
to Read a Book von Mortimer J. Adler wie eine ziemlich 
trockene Gebrauchsanweisung für ehrgeizige Schüler, 
angehende Doktoranden oder Leute, die ihr Bücherregal 
tatsächlich auslesen wollen, und dies systematisch und 
effektiv. Erstmals 1948 erschienen, wurde er jetzt voll- 
kommen aktualisiert und überarbeitet von Charles van 
Doren, und es ist wohl kein Zufall, dass beide, Adler wie 
Doren, in maßgeblichen Funktionen an der Encyclopedia 
Britannica beteiligt sind. Sie sind als berufsmäßige Vielle- 
ser sozusagen Betriebswirtschaftler des Lesens: Rationali- 
sierung und Optimierung sind ihr vorrangiges Ziel. Wäh- 
rend Bayard die Subjektivität und die Lücke betont, ha- 
ben Adler und Doren Objektivität und vollständiges 
Erfassen im Visier. Ihr Werk gilt im angelsächsischen 
Raum noch immer als beste und erfolgreichste Anleitung 
zur Verbesserung und Vertiefung der Lesetechniken und 
liegt nun erstmals auch in deutscher Sprache vor. Geht 
man davon aus, dass die meisten Menschen lesetech- 
nisch bestenfalls bis zum Stand der 6. Klasse gekommen 
sind, ist diese Leseschule keineswegs für die Katz: die An- 
leitungen führen vom systematischen Querlesen zum 
Schnelllesen, vom analytischen Lesen zum vergleichen- 
den oder synoptischen Lesen mehrerer Bücher gleichzei- 
tig. Die Technik wird der Lektüre angepasst, ob Sachbuch 
oder Lyrik, Philosophie oder Mathematik. Auferdem wer- 
den zur Perfektionierung auch noch Leseübungen gebo- 
ten sowie ein ausgefeiltes Regelsystem, um den Fort- 
schritt der Lesefertigkeit zu überprüfen. Das klingt alles 
recht oberlehrerhaft, aber so trocken wie auf den ersten 
Blick ist es keineswegs, und es gibt in der Tat eine Menge 
nützlicher Tipps. Mit Bayard würden sich die Autoren ver- 
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stehen in ihrer Einschätzung, dass über 99 % der Bücher 
allenfalls zum Querlesen taugen. 

»Ein Klassiker ist etwas, das jeder gelesen haben 
möchte, aber keiner lesen will«, mokierte sich Mark 
Twain. Angesichts der Bücherflut greifen die gutwilligen, 
aber unbedarften Leser jedoch nach jedem Ast, sprich 
nach jeder Vorgabe, die ihnen die Orientierung erleich- 
tert. 1001 Bücher, die Sie lesen sollten, bevor das Leben 
vorbei ist, herausgegeben von Peter Boxall, ist ein dicker 
Wälzer von 960 Seiten, der sich durch über 800 farbige 
Abbildungen von anderen Best-Books-Kompendien 
unterschiedet. Sozusagen ein Bilderbuch über Literatur, 
das zum »lustvollen Stöbern« in Klassikern, Kultromanen 
und Bestsellern quer durch die Zeiten einlädt. Die Ab- 
bildungen gehen freilich auf Kosten des Textes — jede 
einzelne Rezension sollte 300 Wörter nicht überschrei- 
ten, das ist nicht viel, um qualifiziert zu überzeugen. 

Die Herkunft aus dem angelsächsischen Literaturbereich 
merkt man der Auswahl deutlich an, ebenso eine starke 
Fixierung auf das Genre des Romans. Da fehlt Joyce, aber 
kein Musil. Mehrfach Martin Walser, aber nicht Robert 
Walser. Mehrfach Murakami, aber nicht Kobo Abe. Auch 
die Auswahl der jeweiligen Titel ist nicht immer nach- 
vollziehbar, von John Irving kein Garp, von Boyle kein 
Water Music, dafür jeweils andere. Je näher zur Jetztzeit, 
umso mehr Bestseller, also eine ganz nette Auswahl 
»Stapelware«, die immerhin literatursoziologisch interes- 
sant ist. Wühltisch Literatur. Nimmt man die Liste exis- 
tentieller Bücher, die hier fehlen, und die 1001 genannten 
dazu, stellt sich sowieso die Frage: Gibt es ein Lesen nach 
dem Tod? 

»Ein listenreiches Buch über Bücher«, laut Untertitel, 
ist Bibliomania, zusammmengestellt von Steven Gilbar. 
Es sind Listen aller Art, lustige, ernste, informative, 
über Bücher, Autoren, Verbände, Verlage, Motive, Preise — 
quer durchs Gemüsebeet. Listen über 12 unvollendete 
Werke, 15 Schriftsteller, die Linkshänder waren, und 25, 
die Selbstmord begangen haben, dazu 24, die auf Pere 
Lachaise beerdigt sind, die 9 Musen, die 3 Musketiere, die 
12 bekanntesten Liebespaare. Listen der berühmtesten 
Bibliotheken, größten Buchhandlungen, reichsten Ver- 
lage. Eine kleine Geschichte des Papiers, des Buchdrucks, 
der Bindung. Dazwischen Zitate, Redewendungen, 
Begriffserklärungen zu Typographie und Verlagswelt, 
lateinische Begriffe, Ordnungssysteme für Bibliotheken ... 
Amüsant zum Querlesen und Nachschlagen, mehr soll's 
auch nicht sein. 

Die besten Gaumenkitzler für Bücherfreaks sind so- 
wieso Bücher über andere Bücherfreaks. Zu merken, dass 
diese noch schlimmer sind als man selbst — oder weniger 
schlimm. Sich in ihren Eigenheiten wiederzuerkennen, 
über ihre und die eigene Besessenheit lachen zu können. 
Annie Francois’ Buchgeflüster zum Beispiel. Autobio- 
bibliographie nennt sie es, ihr Leben mit Büchern. Wann 
sie wo am liebsten liest und was, wie sie es mit Lese- 
zeichen und Buchverleihen hält (Hass), mit Öffentlichen 
Bibliotheken und Umzügen (Abscheu), Einbänden und 
Umschlägen (Erotik), mit Geruch und Geräusch, pardon, 
Musik von Büchern (Liebe), welche Unfälle Bücher 
erzeugen können (Sturz, Auto-Zusammenstöße), welche 
Krankheiten die Lesesucht fördert (Kurzsichtigkeit, Sko- 


liose, Arthrose) und bei welchen sie zur Heilung betragen 
(alle, bei denen man im Bett liegt). Ein sehr französisches 
Brevier übers Lesen: locker, persönlich, ironisch, philo- 
sophisch. Das amerikanische Pendant dazu, ebenso witzig 
und intelligent geschrieben, liefert Anne Fadiman mit 
Ex Libris — Bekenntnisse einer Bibliomanin. Der Unter- 
schied zu Annie Francois: Fadiman mischt ihre Bibliothek 
mit der ihres Mannes, nach fünf Jahren Ehe (eine Proze- 
dur, die fast zur Scheidung geführt hätte), und sie wagt 
es, kleine Bücherkiller in die Welt zu setzen. Auch hier 
geht es um die lebenslange Obsession zum gedruckten 
Wort, um jede Menge Lesefrüchte und Dichter, Band- 
wurmwörter und Widmungen. Zum 42. Geburtstag 

nicht in ein Restaurant, sondern in ein kleines windschie- 
fes Antiquariat ausgeführt zu werden und mit 8 Kilo 
Büchern heimzukehren — das macht die wahre Biblio- 
manin aus. 

Ob man in Büchern eigentlich ertrinken kann, fragt 
sich Reinhard Klimmt und gibt sich selbst zur Antwort: 
»Ich glaube ja — so wie man ohne sie verdursten kann.« 
Nun gut: Klimmt, Ex-Ministerpräsident des Saarlands 
und Ex-Verkehrsminister unter Schröder, hat den Politi- 
ker-Bonus, denn er beweist, dass Politik und Kultur sich 
nicht notwendig ausschließen müssen. Er schreibt litera- 
rische Kolumnen für www.abebooks.de, und hat unter 
dem Titel überall und irgendwo - Aus der Welt der Bücher 
eine Sammlung kleiner persönlicher Essays und Betrach- 
tungen vorgelegt, illustriert mit Holzschnitten seines 
Freundes Uwe Bremer. Sein Schwärmen ist durchaus 
sympathisch, sein Spektrum reicht vom frühen Western- 
helden seiner Kindheit, Tom Prox, bis zur großen Enzy- 
klopädie von Diderot und d’Alembert und natürlich 
Grass, Harig, Kunert ... Doch im Vergleich zu Buchge- 
flüster und Ex Libris sind seine »Buchbekenntnisse« 
bieder, betulich, eben richtig deutsch. Die Art, wie er 
am Ende der Texte immer in wenigen kursiven Worten, 
abgesetzt, seinen Ort oder Zustand beschreibt, wie ein 
Briefende: »Voller (Selbst)Zweifel«, »Voller Respekt«, 
»Völlig d’accord«, »Um Fassung ringend«: immer mal 
einen Lachanfall provozierend, trotz bester Absichten. 
Der holprige Versuch, dem Ganzen eine intimere Note 
zu verleihen, wirkt sentimental und aufgesetzt. 

Eine Nacht mit Lolita verbracht zu haben, davon 
schwärmt Rick Gekoski, seines Zeichens Antiquar der 
gehobenen Preisklasse. Gemeint ist die Pariser Original- 
ausgabe der Lolita mit einer Widmung von Nabokov 
an Graham Green, die letzterer ihm verkaufte und die 
Gekoski schon am nächsten Morgen an Elton Johns 
Texter weitergab, für mehr als das Doppelte. Aber der 
Handel ist nur der Rahmen, in dem der Autor launisch 
und kenntnisreich die Publikationsgeschichte von 15 ihm 
wichtigen Büchern der Moderne erzählt und dazu ihre 
verschlungene Reise durch diverse Hände und Bibliothe- 
ken. Der kleine Hobbit ist dabei ebenso wie Ulysses, Die 
sieben Säulen der Weisheit ebenso wie Der Fänger im 
Roggen und Unterwegs. Mit Büchern ist es wie mit 
Pilzen: sie wachsen aus einem gewaltigen unsichtbaren 
Rhizom von Geschichten und Biographien, die viele wei- 
tere Bücher füllen würden. 

Für Borges war das Paradies eine Bibliothek, für She- 
ridan Hay ist es ein Antiquariat. Die Antiquarin heißt ihr 
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Romandebüt, das ein höchst eigenwilliges New Yorker 
Antiquariat mit seiner Ansammlung verschrobener Typen 
beschreibt, in dem eine 18-jährige verwaiste tasmanische 
Einwanderin ihre neue Heimat findet. Als sie einem ver- 
schollen geglaubten Manuskript von Herman Melville auf 
die Spur kommt, gerät sie einigen Leuten in die Quere, 
deren Interesse weniger literarisch als geschäftsmäßig 
ist. Seite für Seite enthüllt sich die vielschichtige Atmo- 
sphäre dieses Bücherbiotops, die Beziehungen all dieser 
kauzigen Gestalten zueinander und zu den Büchern 
ringsum und schließlich die Entwicklung des schüchtern- 
melancholischen Mädchens zu einer selbstbewussten 
Frau, die sich langsam das Labyrinth aus Papier erobert. 
Zitatenreich, klug und spannend macht auch dieses Buch 
Lust auf immer mehr Bücher. 

Wo Sammler landen, wenn die Sucht überhand nimmt 
und sich vom Buch auf alle Gegenstände erstreckt, 
schildert Evelyn Grill in ihrem Roman Der Sammler. 

Als Dingepflücker begreift sich Alfred Irgang, als moder- 
ner Sisyphos, der jeden Tag erneut gegen die Wegwerf- 
gesellschaft anarbeitet, indem er von der Straße, aus 
Mülleimern und Containern alles, wirklich alles, was er 
als brauchbar erachtet, klaubt und in seine viel zu kleine 
Wohnung zerrt, von Gedrucktem über Zahnprothesen bis 
zu bunten Dildos. »Wer entledigte sich solcher Dinge? 
fragte er sich. So etwas verlor man doch nicht einfach. 
Hinter diesen aufgegebenen Gegenständen witterte 

er rätselhafte Schicksale.« Wohnung und Keller platzen 
aus allen Nähten, und als er mit einer Sepsis durch 
Rattenbiss im Krankenhaus landet, schreiten seine aka- 
demischen Stammtischfreunde ein und räumen ihm 

die Bude auf. Doch was ein echter Messie ist, lässt sich 
davon nicht einbremsen. Lakonisch werden die Untiefen 
des ewigen Sammlers dargestellt, ohne dabei wirklich 
Tiefgang zu gewinnen. Das Spiel mit den Klischees, 

das schon in den Namen der Figuren ansetzt, heftet 

die Figuren gleichsam an die Oberfläche. Ein »Abschre- 
ckungsroman« und als Geschenk an Sammler als bös- 
artig einzustufen. 

[Bayard: 221 S., Verlag Antje Kunstmann, München 2007, 16,90 € | 
Adler/Doren: 385 S., Zweitausendeins, Frankfurt a. M. 2007, 22 € | 
Boxall: 960 S., Edition Olms, Zürich 2007, 29,95 € | Gilbar: 160 S., 
Dörlemann Verlag, Zürich 2006, 16,- €| Francois: 124 S., persona verlag, 
Mannheim 2002, 14,50 € | Fadiman: 204 S., SchirmerGraf Verlag, 
München 2005, 18,80 € | Klimmt: 150 S., Gollenstein Verlag, Blieskastel 
2006, 18,—€ | Gekoski: 201 S., claassen/Ullstein Verlag, Berlin 2006, 


16,90 € | Hay: 432 S., Kindler /Rowohlt Verlag, Reinbek 2007, 19,90 € | 
Grill: 236 S., Residenz Verlag, Salzburg 2006, 19,90 €] fm 


RAUL ZELIK 
Der bewaffnete Freund 


Raul Zelik ist ein politischer Schriftsteller und damit 
eine Ausnahme in der deutschen Gegenwartsliteratur. 
Aber nicht nur das: Er kann auch richtig gut schreiben. 
»Es ist immer tröstlich, wenn das Leben überrascht«, 
lautet ein Satz in Der bewaffnete Freund, mit dem sich 
auch dieser Roman charakterisieren lässt. Das Buch 
steckt voller Überraschungen, nimmt jede Menge unge- 
ahnte Wendungen und liest sich dadurch ganz nebenbei 
wie ein packender Thriller. 

Dabei ist Protagonist Max anfangs eine eher leiden- 
schaftslose Figur, ein typischer deutscher Großstadt- 
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intellektueller mit der Unfähigkeit zu emotionalen 
Regungen. Zu Beginn des Romans reist er zusammen 
mit seinem Freund Rabbee ins Baskenland, um dort an 
einer Uni-Studie über europäische Identität zu arbeiten. 
Die Vergangenheit holt ihn auf dieser Reise in mehr- 
facher Hinsicht ein. Zum einen sind da seine ehemalige 
Freundin und die gemeinsame Tochter, deren Wege sich 
mehrfach in Spanien kreuzen. Zum andern ein Freund 
aus lange vergangenen Tagen, von dem er zunächst 

nur aus der Zeitung erfährt: Zubieta, der von der spani- 
schen Polizei als führender Kopf der Eta gesucht wird. 
Dass Max inzwischen einen Mann liebt und Schwierig- 
keiten hat, eine tiefere Beziehung zu seiner Tochter 
aufzubauen, wird in dem Roman nur beiläufig gestreift. 
»Der Eindruck, von nichts wirklich berührt zu sein«, 
bestimmt das Leben des linken Intellektuellen, der 
weder das Glück in der Beziehung finden noch an die 
Revolution mehr glauben kann. Die Uni-Studie geht 
Max ebenfalls nur halbherzig an, seinen deutschen Pro- 
fessor Haberkamm und dessen spanische Kollegen ver- 
achtet er für ihren ungebrochenen bildungsbürgerlichen 
Glauben an das humanistische Projekt Europa. »Genau 
das, denke ich, ist Europa, genau damit müssten sich 
Leute wie Haberkamm auseinandersetzen: Dass die 
Verhältnisse, die sie in der Welt kritisieren — Guantä- 
namo, Ausnahmezustand, Rechtlosigkeit — konstituie- 
render Bestandteil auch der europäischen Wirklichkeit 
sind«, denkt Max angesichts eines brutalen Polizeiein- 
Satzes gegen die sogenannten Sympathisanten der 
Terroristen. 

Dass Zelik einen eher kühlen, distanzierten Charakter 
zum Protagonisten wählt, ist geschicktes Kalkül, denn 
es erspart dem Autoren die Arbeit, große emotionale 
Beziehungsdramen spinnen zu müssen. Es scheint jedoch 
nicht nur Bequemlichkeit gewesen zu sein, sondern auch 
eine bewusste Entscheidung gegen die Innerlichkeits- 
prosa unserer Tage, die suggeriert, dass alleine Beziehun- 
gen und Familie so etwas wie Lebenssinn stiften können. 
Die Wendung in Zeliks Roman verläuft anders: Es ist 
das Politische, das Max im Laufe des Romans mehr und 
mehr auftauen lässt und in eine regelrechte Achterbahn 
der Gefühle versetzt. In der zweiten Hälfte des Romans 
entscheidet sich Max nämlich trotz großer Angst und 
Zweifel an den Inhalten und Taten der Eta, seinen alten 
Freund Zubieta von Frankreich zurück in dessen ehema- 
lige Heimat zu fahren. 

Zeliks Schilderungen sind frei von jeglicher Revolu- 
tionsromantik und eindeutigen Einteilungen in »good« 
und »bad guys«. Vielmehr werden alle Aspekte der 
Geschichte mitgeliefert. Auf der einen Seite erfahren 
wir von Folterungen in spanischen Gefängnissen und 
einer politischen Kontinuität, die von Franco bis zu der 
heutigen Geheimpolizei reicht, auf der anderen Seite 
werden aber auch Zweifel gegenüber den Inhalten, 
Zielen und Methoden der Eta formuliert, die Max‘ 
Freund Rabbee als identitär und nationalistisch kritisiert: 
»eine Kleines-gallisches-Dorf-Geschichte.« Zelik gelingt 
es, Zweifel in alle Richtungen hin zu streuen, nur in 
einer Hinsicht nicht: Die Politik Europas ist kriminell. 
Schon zu Beginn des Romans schwirren Helikopter über 
den Küsten und suchen nach illegalen Einwanderern. 


»Der südlichste Punkt des europäischen Festlands ist 
ein Lager«, denkt Max. 

Dies wiederum legitimiert nicht die Eta mit ihrem 
seltsamen Festhalten an einer Volks- und Sprachge- 
meinschaft, obwohl Max den Eindruck hat, dass alles 
miteinander zusammenhängt - eine kleine Gruppe von 
Menschen will nicht dazugehören, nicht mitarbeiten an 
der Festung Europas. »Vielleicht wird man noch erleich- 
tert darüber sein«, erklärt Zubieta seinem Freund, »dass 
es einen Winkel in Europa gibt, in dem das Wissen der 
siebziger Jahre nicht völlig verschwunden ist.« Doch 
muss sich dieses Wissen ausgerechnet über eine mar- 
ginale Sprache, eine Volksgemeinschaft und nationale 
Identität definieren? Max hat da so seine Zweifel. Diese 
übertragen sich auf die Leser und sorgen dafür, dass 
Der bewaffnete Freund keine allzu einfachen Lösungen 
auf komplexe politische Sachverhalte anbietet. 

[Geb,., 288 S., München 2007, Blumenbar Verlag, 18,- €] mb 


WOLFGANG WELT 
Buddy Holly auf der Wilhelmshöhe 


Aus kleinen Verhältnissen stam- 
mend und mit einem abge- 
brochenen Studium im Gepäck, 
geriet Wolfgang Welt als Musik- 
journalist Anfang der 1980er- 
Jahre in die Pop-Maschinerie. 
Welt hatte zuvor bereits einige 
Gehversuche als Autor unter- 
nommen, ehe 1986 im Konkret 
Literatur Verlag sein Roman 
Peggy Sue erschien. In diversen 
Verlagen wiederveröffentlicht, 


Wolfgang Welt 
Buddy Holly 
auf der 
Wilhelmshöhe 
Drei Romane 


war der Roman schnell vergriffen 


und jahrelang nur in fotokopierter Form vom Autor 
selbst zu bekommen. Erst durch die Initiative von Peter 
Handke und Welts Lektor bei Suhrkamp konnten Welts 
Romane jetzt in einer Ausgabe gesammelt erscheinen. 
Diese Form der Veröffentlichung macht durchaus Sinn, 
da es sich bei Peggy Sue, Der Tick und Der Tunnel am 


Ende des Lichts ohnehin um eine fortlaufende Geschichte 


handelt. Buddy Holly auf der Wilhelmshöhe ist Wolfgang 
Welts autobiographische Aufarbeitung seiner Zeit als 
wichtigster Rockjournalist des Ruhrgebiets und gibt 
gleichzeitig einen Blick frei auf die popjournalistische 
Szene in Deutschland der 1980er-Jahre, mitsamt ihren 
bekannten Namen und Personen. Versetzt mit teilweise 
recht verkitschtem Ruhrpott-Vokabular und einem 
konstanten Erzählstrom, ist das schnörkellose Portrait 


einer intensiven Lebensphase entstanden, deren zentrale 


Motive schnell herausgearbeitet sind: Buddy Holly und 
Ficken. Alle Geschehnisse werden nach diesen Begriffen 
abgeglichen, bilden das Hauptvokabular der Geschichte. 
Welt ist der größte Buddy Holly-Fan, an seinem Todes- 
tag hört er regelmäßig dessen Gesamtwerk komplett 
durch. Nach einer Kündigung seines Jobs im Schallplat- 
tenladen beginnt Welt für Stadtmagazine zu schreiben, 
und natürlich handeln seine Beiträge auch immer von 
Buddy Holly, verzweigen sich aber später zu wichtigen 
Momentaufnahmen der Musikszene des Ruhrgebiets. 


Nach unzähligen Kleinstaufträgen landet Welt schließlich 
beim Sounds, wo er von Diedrich Diederichsen für Elton 
John und ähnliches vorgemerkt wird. Tatsächlich ist 
Wolfgang Welt kein Post-Punk- oder New-Wave-Exeget, 
sein Spezialgebiet liegt im seltsamen Spannungsverhält- 
nis zwischen schnödem 1980er-Rock und progressivem 
Pop. Aber eigentlich ist es auch egal: Welt schreibt über 
alles und jeden, meist hört er sich noch nicht mal die 
betreffenden Platten an. Er ist kein Pop-Intellektueller, 
sondern braucht die Kohle für Zigaretten. 

Wolfgang Welts Lebens- und Arbeitsrhythmus duldet 
keinen Aufschub. Ob Telefonate oder Besuche, immer 
wird alles »sofort« erledigt. Dazwischen legt er sich 
hin (»Ich wollte mich ein bißchen ausruhen. Ja, auch 
das gab’s.«) oder isst mit Genuss die Erbensuppe seiner 
Mutter, da seine Mahlzeiten sich ansonsten vorzugsweise 
aus Beruhigungsmitteln und Dosenbier zusammensetzen. 
Auch sein eigenes Liebesleben ist frei von Romantik. 

Es wird schnell gefummelt und getatscht, allerdings 
bleiben Welts Abenteuer auf erbärmliche Erfüllungs- 
momente auf seiner Liege im Elternhaus beschränkt. 
Männliche Figuren flankieren den Roman nach bloß rein 
funktionalen Gesichtspunkten, sie sind für den notorisch 
abgebrannten Welt nur als mögliche Geldquelle oder als 
Vermittler für mögliche Aufträge interessant. Für echte 
Freundschaften bleibt kein Platz. Als Welt einen Text 

für eine Anthologie über Freundschaften schreiben soll, 
fällt ihm nur ein Bekannter aus Jugendtagen ein, mit dem 
ihn eine gemeinsame Wichserfahrung verbindet. Das ist 
vielleicht eine der deprimierendsten Stellen im Buch, 
denn ohne den armseligen Ist-Zustand zu überdenken, 
geht Welt zum Tagesgeschäft über: »Ich schickte noch 
am selben Tag das Manuskript an die Olle.« 

In immergleichen Zyklen reihen sich die Ereignisse 
seitenweise aneinander, bleiben die Abläufe dieselben: 
die hektischen Besuche bei Schallplattenfirmen und 
Redaktionen, die Konzertbesuche und Plattenkritiken, 
das anschließende Versacken in den Stammkneipen. 
Schließlich zeigt sich der Suhrkamp-Verlag interessiert 
an seinen Arbeiten, für Welt der absolute Ritterschlag, 
und natürlich kommt er mit dem angekündigten Ro- 
manfragment nicht aus dem Quark, sondern interviewt 
lieber Achim Reichel und begleitet Motörhead auf ihrer 
England-Tour. Danach holt ihn die Wirklichkeit wieder 
ein: Obwohl Welt sich mittlerweile als wichtigster Rock- 
journalist des Ruhrgebiets sieht, schreibt er sich wieder 
an der Uni ein und jobbt als Nachtwächter. Folgerichtig 
bleibt Welt der einzig mögliche Ausweg aus seiner fest- 
gefahrenen Situation: Er dreht durch, wird verhaftet und 
landet schließlich in der Psychiatrie. Wieder halbwegs 
normal, will Welt endlich seine Geschichte aufschreiben, 
aber ein anderer Autor kommt ihm zuvor: Statt seiner 
debütiert nun Rainald Goetz mit /rre bei Suhrkamp. 

Ein Moment von tragischer Gleichzeitigkeit, die Welt 
nur ein paar trockene Zeilen wert ist: »Dagegen hatte 
ich natürlich keine Chance, und es sollte dann noch mal 
zwanzig Jahre dauern, ehe ich die Story schrieb.« Eine 
Story, in der eigentlich nichts passiert und in der es 
gleichzeitig doch um so unheimlich viel geht. Und Wolf- 
gang Welt bleibt, wo er ist. 

[Brosch., 488 S., Frankfurt am Main 2006, Suhrkamp, 15,— €] ms 
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MARTIN KIPPENBERGER 
Wie es wirklich war. Am Beispiel Lyrik und Prosa. 


Die Textsammlung, die einen Einblick in Martin Kippen- 
bergers literarisches Schaffen gewährt, folgt dem Edi- 
tions-Prinzip des ebenfalls in der edition suhrkamp er- 
schienenen Sammelbandes mit Texten von Dieter Roth. 
Erstmals werden Texte aus antiquarisch sündhaft teuren 
Künstlerbüchern zugänglich gemacht, wobei allerdings 
ein Großteil dessen verloren geht, was die ursprünglichen 
Editionen ausgezeichnet hatte: Die Texte selbst waren 
unmittelbar an das Format des Künstlerbuchs gebunden, 
lassen sich editorisch nicht ohne einen erheblichen Ver- 
lust davon trennen. Dieser Verlust hat weniger etwas mit 
dem Künstlerbuch als Fetisch oder begehrtem Sammler- 
stück zu tun, vielmehr bildeten Text und Erscheinungsbild 
bzw. Editionsrahmen sowohl bei Roth wie auch in beson- 
derem Maße bei Kippenberger eine Einheit, die im Fall 
von Kippenberger nicht zuletzt auf das Temporäre (und 
im besten, nämlich im Punk-Sinne auf das Zeitgeistige) 
verweist. Im Rahmen einer es-Edition und des Werkcha- 
rakters, den das aufgeräumte Buch-Layout automatisch 
vorgibt, nehmen sich Texte wie »Es gibt viele Autos / die 


NICOLA GLAUBITZ / ANDREAS KÄUSER / 
HYUNSEON LEE (Hg.) 


Akira Kurosawa und seine Zeit 


TERUYO NOGAMI 


Waiting On The Weather - Making Movies With 
Akira Kurosawa 


Akira Kurosawa (1910-1998) wird zurecht als einer der 
weltweit wichtigsten Regisseure gehandelt, in Japan ver- 
lieh man ihm dem ehrfurchtsvollen Titel des »tenno«. 
Seine Filme Die Sieben Samurai (1950) und Yojimbo 
(1961) fungieren als Blaupausen für John Sturges und Ser- 
gio Leones Western, die hochstilisierten Samurai-Epen 
Ran (1985) und Kagemusha (1985) gelten als Schlüssel- 
werke des japanischen Historienfilms. In Kurosawas um- 
fangreichen Gesamtwerk manifestiert sich eine themati- 
sche und formale Vielfalt, in der sich das Spannungsver- 
hältnis zwischen Tradition und Moderne, sowie 
westlichen medialen Repräsentationsformen und der 
Rückbesinnung auf die piktorale Historizität Japans aus- 
drückt, welches Kurosawas Ruf als »westlichster japani- 
scher Regisseur« begründet. Diese These lastet denn 
auch schwer auf der Publikation, die als Projekt des For- 
schungskollegs »Medienumbrüche« an der Universität 
Siegen zustande gekommen ist und zugleich die erste 
deutschsprachige Publikation zu dem japanischen Regis- 
seur seit den 1980er-Jahren darstellt. Dementsprechend 
akademisch ist der Ansatz, der thematisch in zwei Teile 
zerfällt, die jedoch unbedingt miteinander in Beziehung 
gesetzt werden sollten. Während sich der erste Teil des 
Bandes mit Kurosawas Filmen und ihrer Ästhetik be- 
schäftigt, folgt der zweite Teil einer kulturell-diskursiven 
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machen TUT TUT / ich pupe für sie / das tut mir so gut« 
wie schnell auf einen Bierdeckel notierter Schrott aus, als 
welcher die Sache möglicherweise sogar intendiert war — 
doch was selbst noch bzw. gerade als Schrott im Rahmen 
eines Künstlerbuches funktioniert hat, erscheint hier als 
literarische Hilf- und Kompetenzlosigkeit, die Kippenber- 
ger schlimmstenfalls als Trottel dastehen lässt. Ein sol- 
cher ist er allerdings nie gewesen, sondern ein auch in 
seinen Texten fein-, genauer gesagt fein grobsinniger 
Destrukteur und Dekonstrukteur, dessen Werk sich gegen 
jegliches konventionelle Werkbewusstsein sperrte. Doch 
nicht alle hier versammelten Texte wirken zwischen den 
Buchdeckeln im Fleckhaus-Design wie semantische 
Aliens; die Prosa von Cafe Zentral bleibt selbst noch in 
diesem Rahmen atemberaubend. 

Immerhin ist eines an der Veröffentlichung Punk: 360 
Seiten Kippenberger für 12 Euro - so günstig hat es das 
noch nie gegeben. Obwohl es inzwischen auch fragwür- 
dig ist, ob die Gleichsetzung von »Punk« mit »günstig« 
bzw. »billig« noch aufgeht, es sei denn, man wollte die 
ganze Discounter-Welt als eine Verpunkung des Spätka- 
pitalismus begreifen. Macht aber auch keinen Sinn, oder? 
[Brosch, 360 S., Frankfurt a. M. 2007, Suhrkamp Verlag, 12,- €] mb 


Kontextualisierung der vorangegangenen Analyse. Be- 
sonders gelungen ist dies in Jens Schröters medientheo- 
retischem Versuch zur Krähen-Episode in Kurosawas 
Spätwerk Träume (Yume, 1990), die Kurosawas ständige 
Berührungslinie zwischen Malerei und Film deutlich 
macht. Nicht selten fertigte Kurosawa großformatige 
Storyboards an, in denen die einzelnen Szenen malerisch 
vorformuliert wurden. Im zweiten Teil sticht vor allem 
David Bordwells detaillierter und sehr lesbarer Quer- 
schnitt Visueller Stil im japanischen Kino heraus. 

Der Band arbeitet sehr anschauliche konträre Werk- 
ebenen heraus, deren medienavantgardistischer Ansatz 
sich nahtlos in die Filmanalyse einfügt. Dass diese leider 
oftmals wenig anschaulich gerät, ist besonders dem un- 
befriedigenden Bildmaterial geschuldet. Gerade im Bezug 
auf einzelne Sequenz-Analysen hätte man sich um quali- 
tativ bessere Bilder bemühen können, denn anhand der 
oftmals arg gepixelten und verwaschenen Abbildung wir- 
ken die anregenden Schlussfolgerungen einiger Essays 
wenig aufschlussreich und nachvollziehbar. Das größte 
Lesevergnügen bietet sicherlich ein transkribiertes Ge- 
spräch, das auf einer diese Publikation begleitenden Ta- 
gung mit engen Mitarbeitern Kurosawas (darunter seine 
langjährige Skriptassistentin Teruyo Nogami) geführt 
wurde und erneut Kurosawas überaus eigenwillige Ar- 
beitsmethoden illustriert. 

Seit Rashomon (1950) den japanischen Film quasi über 
Nacht auch für westliche Kinogänger hoffähig machte, 
war Nogami als Assistentin für Akira Kurosawa tätig. 
Nogami ist eine der letzten Zeitzeuginnen des goldenen 
Zeitalters des japanischen Films, dessen Glanz sich Mitte 
der Sechziger Jahre zunehmend in krudem Yakuza-Trash 
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und billigen Erotikfilmen verliert. Teruyo Nogamis Wai- 
ting On The Weather ist weniger ein klassisches Filmbuch, 
als vielmehr eine gelungene Symbiose aus autobiogra- 
phischen Notizen und Anekdoten-Sammlung, der es ge- 
lingt, so etwas wie den Versuch einer Annäherung an die 
Über-Figur Kurosawa zu schaffen. Der Titel des Buches ist 
dabei als ironische Anspielung auf Kurosawas berüchtigte 
Angewohnheit zu verstehen, seine drehfertige Filmcrew 
solange am Set ausharren zu lassen, bis die Wetterbedin- 
gungen exakt seinen Vorstellungen entsprachen (man er- 
innere nur die expressionistischen Wolkenformationen in 
Ran). Wirklich nahe kommt aber auch Nogami dem Re- 
gisseur nicht, was allerdings auch der respektvollen Dis- 
tanz geschuldet ist, die man in Japan traditionell einem 
sensei (also einem Meister seines Fachs) entgegenbringt. 
Nogamis Blick bleibt immer der eines unbeteiligten Be- 
obachters, auch wenn sich aus ihren Berichten echte Ver- 
ehrung und Zuneigung zu Kurosawa herauslesen lassen. 
Aus diesem Grund verwundert es nicht, wenn Nogami 
immer wieder in ehrfurchtsvollem Ton von ihrem Meister 
spricht und dessen Unnachgiebigkeit und künstlerischen 
Weitblick lobt. Immer wieder gibt es Stellen, in denen der 
als schroff und aufbrausend geltende Kurosawa beinahe 
liebenswürdig wirkt, etwa wenn er die gesamte Crew am 
Set von Seven Samurai zum Absingen japanischer Volks- 
lieder nötigt. Und auch sein Zerwürfnis mit Toshiro Mifu- 
ne erscheint in Nogamis Darstellung weit weniger dras- 
tisch, als es die bestehende Kurosawa-Literatur häufig 
glauben machen will. Doch eben an diesem Punkt offen- 
bart sich auch die eigentliche Schwäche des Buchs: allzu 
versöhnlich erscheint die Darstellung des Regisseurs, ge- 
radezu rührig geraten einige Kapitel. So ist ein höfliches 
Portrait entstanden, das die dunklen Seiten Kurosawas 
bewusst ausspart und somit den Eindruck einer etwas 
unbefriedigenden Denkmalpflege hinterlässt. Einen voll- 
kommen anderen Eindruck vermitteln die Passagen, die 
sich nicht direkt auf die Zusammenarbeit mit Akira Kuro- 
sawa beziehen, sondern ganz nebenbei einen wehmüti- 
gen Blick auf die goldene Zeit des japanischen Kinos wer- 
fen. Hier wird die Aufbruchsstimmung und kollektive Be- 
geisterung für das neu entdeckte Medium spürbar. 


[Glaubbitz: transcript Verlag, Bielefeld 2005, 314 S., 27,80 € | 
Nogami: Stone Bridge Press, Berkeley 2006, 296 S., 24,95 $] ms 


LARS DAMMANN 
Kino im Aufbruch. New Hollywood 1967-1976 


2004 widmete die Berlinale dem New Hollywood eine 
Retrospektive, der dazugehörige Katalog wurde im selben 
Jahr bei Bertz + Fischer veröffentlicht, gleiches gilt für 
die Taschenbuchausgabe von Peter Biskinds Anekdoten- 
sammlung Easy Riders, Raging Bulls, der im Jahr zuvor 
noch die gleichnamige und nicht minder geschwätzige 
Dokumentation Kenneth Bowsers vorausging. 

Vielleicht mag es mit der momentanen Erstarrung 
der noch im Milleniumjahr sehr experimentierfreudig an- 
mutenden Traumfabrik zusammenhängen, dass der Blick 
immer wieder auf dieses filmhistorische Phänomen 
schweift. Da mutet es recht erstaunlich an, dass sowohl 
die hiesigen als auch internationalen Publikationen zu- 
vorderst dem Autorenbegriff verhaftet bleiben, die Per- 


spektive auf einige herausragende Filmschaffende zen- 
trieren oder vereinzelte motivische oder ökonomische 
Aspekte hervorheben, um das Neue dieser Hollywoodära 
zu unterfüttern. Dem gegenüber leistet Lars Dammann 
mit seiner Studie eine wahre Pionierarbeit. 

So stehen nicht nur ästhetische Positionen und Spezi- 
fika im Fokus seines Interesses, sondern auch die ökono- 
mischen und soziopolitischen Rahmenbedingungen samt 
ihrer Interdependenzen, die diese kurzzeitige Handlungs- 
freiheit der Regisseure im Produktionsprozess begleite- 
ten. Folglich setzt die Arbeit mit dem Niedergang des 
klassischen Studiosystems ein. Die Beharrlichkeit der 
schwerfälligen Produktionsfirmen strukturell auf die ver- 
änderten Sehgewohnheiten eines jüngeren Publikums 
nicht zu reagieren, sondern stattdessen weiterhin auf fa- 
milientaugliche Filme zu setzen, die spätestens mit dem 
Einzug des Fernsehens an Breitenwirksamkeit einbüßten, 
ist für diesen Niedergang ebenso von Relevanz wie die 
Entwicklung eines flexiblen Exploitation- und Under- 
ground-Kinos, in dem der Bewegungsspielraum zwischen 
Manierismus und Gesellschaftskritik bereits einige Ten- 
denzen des New Hollywood ankündigte. Bekannterma- 
Ben verdienten sich hier einige Protagonisten, ob Peter 
Bogdanovich oder Francis Ford Coppola, ihre ersten Spo- 
ren. Dezidiert geht Dammann all dieses Strängen nach: 
Von Fragen nach den Besonderheiten der postadoleszen- 
ten Gegenkultur in den 1960er-Jahren und ihrem Aus- 
druck in Werken wie The Graduate oder Cool Hand Luke, 
ihrer Transformation zur Protestkultur unter dem Ein- 
druck des Vietnamkriegs bis hin zur Watergate-Affäre, 
dem Niederschlag dieser gesellschaftlichen Entwick- 
lungen im zunehmend düsteren Politthriller oder den 
zwischen Desillusion und Groteske changierenden 
Kriegsfilmen The Deer Hunter und Catch 22, von der Libe- 
ralisierung zensorischer Beschränkungen bis hin zur ver- 
änderten Darstellung der Paarbeziehungen erschöpft der 
Autor in einer beeindruckenden Materialdichte so ziem- 
lich jeden Aspekt, um seinem selbstgesetzten Ziel ge- 
recht zu werden und im Schlusskapitel der Frage nach- 
zugehen, ob und inwiefern das New Hollywood für die 
Gestalt des heutigen postklassischen Blockbuster-Films 
einen nachhaltigen Wert besitzt, der sich neben den seit 
Jaws und Star Wars unleugbar veränderten Produktions- 
und Vermarktungsbedingungen auch in einer bestimm- 
ten Erzähltradition fortsetzt. 

Leider bleiben einige editorische und inhaltliche Unge- 
reimtheiten: An das stets verweigerte Stichwort- und 
Personenverzeichnis hat man sich ja beim Verlag bereits 
gewöhnt. Leider sind aber auch mindestens zwei zitierte 
Bücher im Literaturverzeichnis nicht zu finden, wie auch 
so mancher Paraphrase eine genaue Seitenangabe gut 
getan hätte. Zudem wäre in manchen sozialstrukturellen 
Beschreibungen eine soziologische Studie sicherlich er- 
kenntnisfördernder gewesen als Roger Cormans post- 
hume Einschätzungen. Und ob das »gesamte Genre des 
Horrorfilms maßgeblich im Mainstream beheimatet (ist): 
ideologisch, narrativdramaturgisch und filmökonomisch«, 
sei mal mit dem Verweis auf Texas Chainsaw Massacre, 
Carnival Of Souls und Dawn Of The Dead dezent in Frage 
gestellt. 

[Brosch., 384 S., Marburg 2007, Schüren Verlag, 24,90 €] sj 
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BRENNENDE LANGEWEILE 
(BORED TEENAGERS) 


Ein Film von Wolfgang Büld 


Pünktlich zum 30-jährigen Punk- 
Jubiläum sendete das ZDF 2007 
noch einmal diesen im Rahmen des 
Kleinen Fernsehspiels entstandenen 
Spielfilm von Wolfgang Büld, der 
Jahre später mit Filmen wie Manta, 
Manta bekannt werden sollte. Bren- 
nende Langeweile (1979), kurz nach 
dieser TV-Wiederausstrahlung auch 
auf DVD erschienen, ist der erste 
Punk-Spielfilm überhaupt. Als Zeitdo- 
kument überzeugt der Film nicht nur 
durch die Mitwirkung der Adverts, 
die sich in Brennende Langeweile 
selber spielen, sondern auch, weil er 
die gesellschaftliche Stimmung der 
ausgehenden 1970er in Deutschland 
hervorragend einfängt. Der Film han- 
delt von zwei Jugendlichen aus dem 
Sauerland - Peter, ein Punkfan auf 
Jobsuche, und seine Freundin Karin, 
eine Frisörin in der Ausbildung -, die 
den Adverts während ihrer Deutsch- 
land-Tour hinterher reisen. Regisseur 
Büld ist es auf beeindruckende Weise 
gelungen, den ganzen jugendlichen 
Frust und die bundesrepublikanische 
Tristesse der vom Kalten Krieg und 
RAF-Terror geprägten Zeit einzufan- 
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gen. »Was soll ich denn machen%«, 
fragt Peter zu Beginn des Films seine 
Freundin: »Ne Bombe legen? Ne Bür- 
gerinitiative gründen? Ich weiß doch, 
dass nichts los ist!« Baustellen, Beton 
und grauer Himmel bilden die Kulisse 
für einen Film, in dem Deutschland 
noch durchweg als kalt, feindlich und 
reaktionär dargestellt wird - nach 
1990 hätte ein solches Werk wohl 
kaum mehr gedreht werden können. 
In Brennende Langeweile sind Nazi- 
Vergangenheit und Nazi-Mentalität 
noch überall spürbar (»Gestapo, Ge- 
stapo!« rufen die Adverts, nachdem 
sie aus ihrem Hotelzimmer geworfen 
wurden) - vor allem die britische 
Punkband mit ihrem unkonventionel- 
len Aussehen bekommt permanent 
zu spüren, dass Normabweichler in 
diesem Land nicht willkommen sind. 
Von strengen Zollbeamten bis zur 
Nacht auf der Polizeiwache bleibt 
ihnen nichts erspart. Obwohl es 

sich um einen flott gedrehten Film 
voller witziger Sprüche und Dialoge 
handelt (»Jeden Tag besoffen sein, ist 
auch ein geregeltes Leben«, so der 
schnauzbärtige Proll-Kumpel von 
Peter), erinnert die schroffe, von Ent- 
fremdung geprägte Grundstimmung 
mehr an das Autorenkino Fassbinders 
als an jene flotte Teenager-Streifen, 
die Büld schon wenige Jahre später 
produzieren sollte. Hier ist es Büld, 
der bereits 1977 den Dokumentarfilm 
Punk in London gedreht hatte, jedoch 
noch gelungen, eine dem Punk ange- 
messene Atmosphäre einzufangen. 
Dass es in Brennende Langeweile 
auch um Liebe geht, um Fremdgehen 
und um Peters ausweglosen Versuch, 
die Aufmerksamkeit der Bassistin 
Gaye Advert auf sich zu ziehen, sei 
hier nur am Rande erwähnt. Auch, 


dass es nebenbei ein paar hervor- 
ragende Liveauftritte der Adverts 

zu sehen gibt. Interessanter ist, wie 
Regisseur Büld die Adverts in seinen 
Film zu integrieren verstand und 
ganz sich selber spielen lässt, was zu 
großartigen Dialogen und zu sehr 
viel Situationskomik führt. »We came 
50 km to see you«, erklärt Peter den 
Musikern, um deutlich zu machen, 
was für ein großer Fan er ist. Die 
Band antwortet darauf nur gelang- 
weilt: »We came 1.000 miles to play 
for you.« Neben allem Witz schafft 
es Brennende Langeweile allerdings 
auch, Rock-Stereotype aufzugreifen 
und lächerlich zu machen, die sich 
bis heute hartnäckig gehalten haben. 
So wird zum Beispiel Gaye Advert 
von einem deutschen Musikjournalis- 
ten gefragt: »Was ist Ihre Rolle als 
Frau in einer Rockband ?« — »Diese 
blöde Frage höre ich seit drei Jahren«, 
antwortet Gaye und lässt den Pro- 
vinzblattschreiber abblitzen. Die mit 
Bonusmaterial und umfangreichem 
Beiheft versehene DVD präsentiert 
diesen fast vergessenen Film in einer 
ihm angemessenen Form. 

[D 1979, Sunny Bastards /Broken Silence] mb 


TIDELAND 
Ein Film von Terry Gilliam 


Terry Gilliams Figuren sind Meister 
der Verdrängung. Ob gepeinigt von 
Schuld, diffusen Selbstsinnsuchen 
oder unwirtlichen Realitäten, sind 
sie doch meist gezwungen, ihr Heil 
in der Fantasie zu finden. Das junge 
Mädchen Jeliza-Rose, die Haupt- 
figur aus Tideland (2005), reiht sich 
mit ihrem unbestürzbaren Willen 
zur Weltflucht in die Phalanx der 
Gilliamschen Träumer nahtlos ein. 
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Ihre Gründe sind mehr als einleuch- 
tend: Hat man erst einmal verdaut, 
wie pragmatisch sie den Drogentod 
ihrer Mutter übersteht, nur um we- 
nige Filmminuten später, nachdem 
sie mit ihrem Vater in das verfallene 
Farmhaus ihrer Großmutter geflohen 
ist, die scheinbar ebenfalls nicht 
mehr unter den Lebenden weilt, nach 
einer weiteren Überdosis auch sei- 
nem Ableben beiwohnen zu müssen, 
bleibt nichts mehr als irritiertes 
Verständnis für ihre pathologischen 
Akte: Der Anthropomorphisierung 
ihrer drei Freunde, abgetrennte Pup- 
penköpfe, die allesamt im Laufe des 
Films verlustig gehen werden; der 
Vereinnahmung der Leiche des Va- 
ters, die beständig vor sich hinfault, 
Später gar konserviert, aber dennoch 
als Ansprechpartner fungieren wird; 
ihrer stetigen Lektüre und teilweise 
wörtlichen Zitation aus Carrolls 
Alice in Wonderland und das krude 
Verhältnis mit dem erwachsenen, 
geistig behinderten Bruder der ver- 
rückten Hutmacherin. 

Natürlich gibt es keine verrückte 
Hutmacherin, sondern lediglich 
zwei entrückte Charaktere, die als 
einzige Nachbarschaft hier ihr mehr 
als klägliches, weil vereinsamtes Da- 
sein fristen. Nämlich ein Geschwis- 
terpaar, er, Dickens, misshandelt, 
sie, Dell, misanthropisch, cholerisch 
und nekrophil veranlagt. Eine gebro- 
chene Existenz im Tideland, die alles, 
was sie verlieren könnte, zwanghaft 
ausstopfen muss. 

Der Film folgt nun permanent 
ihrer Perspektive. Ständig wird die 
schäbige Realität mit Jelizas Fantasie 
kontrastiert. Und das provoziert im- 
mer wieder das Gefühl der radikalen 
Beklemmung: Wie schlimm ist der 
Verlust einer eben bloß imaginären 
Freundin zu werten, wenn er in ein 
Erdloch stürzt? Was soll man von 
einer irgendwie romantisierten Bezie- 
hung zwischen einem unbedarften 
Kindmann und einem mental völlig 
ihrer Fantasie überantworteten Mäd- 
chen halten, wenn ihre Zweisamkeit 
langsam an die Grenzen der Pädo- 
philie stößt? Wenn Dickens seinen 
streng gehüteten Sprengstoff präsen- 
tiert, mit dessen Hilfe endlich der ge- 
fräßige Schienen-Hai, in Wirklichkeit 
nichts mehr als jene Bahnschienen, 
die Jeliza überhaupt erst in diese 
Einöde führten, in seine Schranken 


verwiesen werden soll? Oder anders 
gefragt: Wie viel kindliche Imagi- 
nation kann der Rezipient ertragen, 
wenn abzusehen ist, dass all das 
Präsentierte keinen guten Ausgang 
nehmen wird? 

Gilliam wäre nun nicht Gilliam, 
würde er nur schlicht ein Panoptikum 
des Wahns entwerfen. Der Bruch 
mit der geschulten Wahrnehmung 
der Realität scheint hier inszenato- 
risches, narratives, in letzter Instanz 
auch poetologisches Prinzip: Die 
Kamera meist schräg und dabei leicht 
tänzelnd, als würde sie fortwährend 
einen Kampf zwischen Schönheit 
und Groteske ausfechten; der Plot 
manchmal zu zerfranst, geradezu 
hilflos, jedenfalls keine gute Orien- 
tierungshilfe für die Suggestion eines 
funktional sortierten Handlungsver- 
laufs, der immer wieder an den Kern 
der Geschichte erinnert - all diese 
Elemente stehen im Dienste der 
Figurenentwicklung, ihren Perspek- 
tivierungen und verabreichen ihnen 
Facetten, mit deren Hilfe erst die 
ganze Tragik hinter diesen Biogra- 
phien fassbar wird. 

Wir sehen also die Welt durch 
Jelizas Augen. Und weil diese Welt 
nicht schön ist, wird sie eben schön 
gemacht. Im Gegensatz zu ihr wissen 
wir das vorgeführte Elend recht bald 
zu dechiffrieren und gelegentlich 
auf seine Ursprünge zurückzuführen. 
Ihr hingegen sind lediglich wenige 
Momente vergönnt, in denen die 
Illusion die Realität nicht mehr be- 
herrschen kann. Etwa wenn sich 
Dell doch nicht als trauernder Geist 
und Dickens nicht als todesmutiger 
U-Boot-Kapitän, sondern beide 
sich als ganz normale Verrückte 
erweisen, die ihre Verletztheit subli- 
mieren. Von einem Kind ist in dieser 
Lage jedenfalls keine kathartische 
Entwicklung zu erwarten. Deswegen 
scheint alles in diesem Film ihrer 
Wahrnehmung untergeordnet 
zu sein. Vielleicht führt auch das zu 
dem bitteren Beigeschmack des 
mutmaßlich befreienden Endes. 
jelizas Rettung wird erst durch ein 
apokalyptisches Inferno, »dem Ende 
der Welt«, möglich, ein Moment, 
der erneut von ihrer Vorstellung ver- 
zerrt wird, Dickens habe endlich sein 
Ziel erreicht. Eine Erwähnung noch 
zum Schluss: Dass dieses Meister- 
werk, im Gegensatz zur schrecklichen 


Parallelproduktion Brothers Grimm, 
zwei Jahre nach seiner Premiere 
hierzulande lediglich eine DVD-Aus- 
wertung erfährt, ist schlicht und 
ergreifend eine Schweinerei. 

[USA 2005, Concorde Video] sj 
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GROSSE VÖGEL 
KLEINE VÖGEL 


GROSSE VÖGEL, KLEINE VÖGEL 
GASTMAHL DER LIEBE 


Zwei Filme von Pier Paolo Pasolini 


Hauptsächlich mit Laienschauspie- 
lern und dem italienischen Komiker 
Totö gedreht, der in diesem Film 
geradezu chaplineske Qualitäten 
entwickelt, legte Pasolini mit Große 
Vögel, kleine Vögel seinen ganz per- 
sönlichen Blick auf den gesellschaft- 
lichen Umbruch der Spätsechziger 
vor. Dieser beinahe vergessene Film 
von 1966 ist in mehrfacher Hinsicht 
mit einem weiteren großartigen 
filmischen Abgesang auf die spät- 
kapitalistische Gesellschaft vergleich- 
bar - mit Weekend von Godard. 
Beide Regisseure näherten sich der 
Frage nach einem möglicherweise 
bevorstehenden gesellschaftlichen 
Umsturz in Form der Groteske. Und 
beide nutzten hierfür sowohl mär- 
chenhafte und surreale Elemente wie 
auch Formen des Agit-Prop und des 
von Brecht beeinflussten Lehrstücks. 
Große Vögel, kleine Vögel hat bereits 
einen ungewöhnlichen Vorspann: 

Die Mitarbeiter des Films werden 
nicht nur aufgelistet, sondern in 
einem dazu gleichzeitig abgespielten 
Schlager besungen. »Wohin geht die 
Menschheit?« — »Keine Ahnung!«, 
lautet das daraufhin eingeblendete, 
einem Interview mit Mao entlehnte 
Motto. Der Film begleitet einen Vater 
beim Spaziergang mit seinem Sohn 
durch die tristen Vororte Italiens, 
vorbei an Autobahnbrücken, Fabrik- 
hallen, Werkstätten und Wohnsied- 
lungen. Die Straßennamen sind nicht 
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nach Feldherren und Politikern, son- 
dern nach Arbeitern und Tagelöhnern 
benannt. Dies ist jedoch das einzige 
utopische Moment, ein Bruch mit der 
ansonsten totalen architektonischen 
Trostlosigkeit, die im zweiten Teil des 
Films noch dadurch hervorgehoben 
wird, dass die beiden Protagonisten 
nicht einmal einen freien Flecken 
finden, an dem sie scheißen können 
— selbst in den zersiedelten »Nicht- 
Orten« vor den Toren der Stadt ist 
bereits jeder Flecken privatisiert. 
Nein, Moment: Einen Ort, der so et- 
was wie Geborgenheit verspricht, gibt 
es doch, nämlich die »Bar Las Vegas«, 
Sinnbild des amerikanischen Lebens- 
modells von Rock'n'Roll, Jugendkultur 
und Verschwendung, das so gar nicht 
in das hier gezeigte, verarmte Nach- 
kriegsitalien passen will und sich fast 
wie eine Fata Morgana ausnimmt. 
Ein sprechender Rabe gesellt sich 

zu den Wanderern, stellt sich ihnen 
vor: »Mein Land heißt Ideologie.« 

Da die beiden seine abstrakten Aus- 
führungen nicht verstehen, erzählt 

er ihnen die Geschichte vom Heiligen 
Franziskus, der zwei Mönche im 13. 
Jahrhundert dazu aufforderte, zu den 
Vögeln zu predigen - in einer Rück- 
blende werden Vater und Sohn selbst 
in die Rolle der Mönche versetzt und 
bemühen sich, die Sprache der Falken 
und Spatzen zu erlernen. »Ihr müsst 
fasten, nicht hungern«, erklären die 
Mönche den kleinen Spatzen in einer 
großartigen Slapstick-Szene: Hüp- 
fend verkünden sie die »frohe Bot- 
schaft«, nachdem sie zu der Erkennt- 
nis gekommen sind, dass Spatzen 
nicht singend, sondern hüpfend kom- 
munizieren. Zurückgekehrt in die 
Gegenwart, werden die Protagonisten 
selbst in die Rolle von Falken und 
Spatzen versetzt, müssen sich mal als 
»große« und mal als »kleine Vögel« 
behaupten, spielen Ausbeuter und 
werden kurz darauf selbst zu den 
Ausgebeuteten. Viel gescheiter und 
lernfähiger als die Protagonisten von 
Godards Weekend, die sich am Ende 
in einer durch die Wälder streunen- 
den Kannibalen-Kommune gegensei- 
tig zerfleischen, sind Vater und Sohn 
allerdings nicht: Am Ende fressen 

sie den Raben, der ihnen verkündet 
hatte, man müsse Gott, Familie und 
Heimat hinter sich lassen, einfach 
auf. Danach sieht man sie ins Unge- 
wisse wanken, ein Flugzeug rast über 
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ihren Köpfen hinweg. Sie sind zu 
Beckett-Figuren geworden und be- 
antworten die am Anfang des Films 
aufgegriffene Frage nach dem Weg, 
den die Menschheit nimmt, sinn- 
bildlich mit eben jenem ungewissen 
»Keine Ahnung!«, das auch Mao zur 
Antwort gab. 

Große Vögel, kleine Vögel ist ein 
ungemein komplexer, ideenreicher 
Film, der bis heute nichts an Aktua- 
lität eingebüßt hat, weil er keine ein- 
fachen Lösungen anbietet. Es handelt 
sich bereits um ein pessimistisches 
Werk - im Gegensatz zu den Bewoh- 
nern der so genannten Dritten Welt 
erklärt Pasolini die westlichen Men- 
schen für noch zu unreif und unmün- 
dig, um eine Revolution starten zu 
können. Auch das korrespondiert mit 
Weekend, wo Godard alleine zwei 
nichteuropäischen Müllmännern die 
Legitimität zum Kampf eingesteht 
und sie nicht als verzogene, selbst- 
süchtige Kinder der Bourgeoisie 
kennzeichnet. Ein Ausweg ist nicht 
in Sicht und auch der »religiöse Kom- 
munismus«, von dem Kritiker im Zu- 
sammenhang mit dieser Werkphase 
Pasolinis sprachen, will als Lösung 
nicht wirklich fruchten. »Beten Sie 
zu Gott«, empfehlen die Protagonis- 
ten in der Rolle der Ausbeuter einer 
völlig verarmten Familie, die sie 
gerade vor die Tür gesetzt haben. 
Dieser Zynismus korrespondiert 
mit der Predigt an die Spatzen, dass 
Fasten und Hungern nicht dasselbe 
sei. Im Vergleich zu Accattone und 
Edipo Re, die ebenfalls in dieser Reihe 
erschienen sind, ist Große Vögel, 
kleine Vögel nun in einer ordent- 
lichen, restaurierten Bildfassung auf 
DVD veröffentlicht worden. 

Weniger brillant ist die DVD-Edi- 
tion von Pasolinis Gastmahl der Liebe 
(1963), neben einer abgenutzten 
Filmvorlage stören vor allem die 
Untertitel in weißer Schrift, die sich 
vor dem Schwarzweiß-Hintergrund 
oft gar nicht lesen lassen. Man kann 
allerdings froh sein, dass dieser im 
Stil des französischen »cinema ve- 
rite« gedrehte Film überhaupt seinen 
Weg auf eine DVD gefunden hat. Für 
Gastmahl der Liebe bereiste Pasolini 
Italien von Mailand bis Sizilien und 
stellte den unterschiedlichsten Men- 
schen - Fabrikarbeiter, Bauern, Urlau- 
ber, Studenten - Fragen zum Thema 
Sexualität. Viele der Antworten ver- 


wundern bis heute nicht, so sehr sie 
auch ein Kopfschütteln hervorrufen 
mögen - denn obgleich sich in Fra- 
gen der Emanzipation und Homo- 
sexualität seit 1963 einiges getan 
haben mag, würde man auch heute 
noch - in Italien und anderswo -— 
jede Menge Menschen finden, die 
exakt das Gleiche zu Protokoll geben 
würden. Für den Mann gäbe es in Ita- 
lien eigentlich nur die Wahl zwischen 
einem Don Giovanni und dem braven 
Papa, spricht Pasolini im Off, kurz 
darauf erklärt ein befragter Soldat: 
»In dieser Gesellschaft musst du ein 
Don Giovanni sein, sonst bist du ein 
Versager.« Wenig später äußert sich 
ein Bauer aus dem Süden zur Rolle 
der Frau: »Ein bisschen unterlegen 
sollte sie schon sein.« In Sizilien zie- 
hen Männer über Frauen her, die sich 
wagen, alleine (also ohne Begleitung 
eines Mannes oder der Familie) über 
den Dorfplatz zu gehen, an einer 
anderen Stelle äußert sich ein junger 
Mann aus der Landbevölkerung: 
»Die Frau muss als Jungfrau in die 
Ehe gehen.« Um kurz darauf lachend 
anzumerken, dass das bei einem 
Mann nicht der Fall sein müsse. 
Pasolini führt die Menschen nicht 
vor, macht sich schon gar nicht über 
sie lustig, sondern stellt ruhig seine 
fast kindlichen Fragen — und doch 
packt einen als Betrachter manchmal 
das blanke Entsetzen. Manche Auße- 
rungen — vor allem von Männern — 
gegenüber Homosexuellen sind wohl 
so heftig gewesen, dass der Ton aus- 
und der Schriftzug »Selbstzensur« 
eingeblendet wurde. Doch wie ge- 
sagt: Naiv wäre, wer glaubt, dass sich 
inzwischen vieles gebessert habe. 
Lobgesänge auf die Ehe als Keimzelle 
des Staates, wie sie ein Familienvater 
gegen Ende des Filmes mit fast 
schon aggressiver Beharrlichkeit ins 
Mikro skandiert, haben nach wie vor 
Konjunktur. Einen Hoffnungsschim- 
mer bietet die immer wieder ein- 
geblendete Gesprächsgruppe unter 
Intellektuellen, in welcher der Dichter 
Giuseppe Ungaretti erklärt, dass es 
für ihn sowieso kein »normal« oder 
»natürlich« gäbe: Der ganze Akt 
der Zivilisation sei gegen die Natur 
gerichtet, also bildet »Natur« keinen 
zivilisatorischen Wert. Pasolinis per- 
sönliche Helden der Umfrage sind die 
Kinder, vor allem Mädchen, die noch 
nicht im konformistischen Denken 
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verhaftet sind. »Natürlich will ich mit 
14 auch alleine in einem Cafe sitzen 
können«, erzählt ein Mädchen. Und 
benennt damit, was eigentlich die 
selbstverständlichste Sache der Welt 
sein sollte. 


[Große Vögel: | 1966, 88 Min., Gastmahl: | 1963, 
90 Min., beide: Filmgalerie 451/Al!ve] mb 


KLASSENFAHRT 


Ein Film von Henner Winckler 


In den letzten Jahren sind vermehrt 
deutsche Filme entstanden, die sich 
durch eine formale Strenge und ei- 
nen distanziert kühlen Blick auszeich- 
nen, etwa Bungalow (Ulrich Köhler, 
2002) und Unterwegs (Jan Krüger, 
2006). Zu begrüßen ist deren Abkehr 
von der vermeintlichen neuen Leich- 
tigkeit des deutschen Post-Wende- 
Kinos hin zu einer »neuen Welle« des 
ernsthaften, lakonischen und bedrü- 
ckenden Erzählens, in dem Deutsch- 
land und der damit verbundene 
Heimatbegriff bisweilen auch wieder 
als Problem dargestellt werden. Dies 
gilt in starkem Maße auch für Klas- 
senfahrt (2002), der von einer Ber- 
liner Schulklasse erzählt, die an die 
polnische Ostseeküste fährt. Frei von 
allen juvenilen Sonnenallee-Schen- 
kelklopfern bildet der Film die ganze 
Tristesse und Banalität der Pubertät 
ab. Der Schulausflug-Ablauf zwischen 
Tischtennis und Komasaufen ist öde, 
die Dialoge sind stumpfsinnig, drehen 
sich meistens um Anmache. Obgleich 
formal höchst stilisiert, erweist es 
sich als Glücksgriff, dass Klassenfahrt 
fast ausschließlich mit Laienschau- 
Spielern gedreht wurde, die ganz 
‚sich selbst« zu spielen scheinen. Be- 
sonders brillant ist die Rolle des Pro- 
tagonisten Ronny, der sich in eine 
Mitschülerin verliebt, das aber nicht 
zum Ausdruck bringen kann. Als diese 
sich mit dem Polen Marek anfreun- 


det, rastet Ronny aus. Durch den gan- 
zen Film hinweg bleibt Ronny ebenso 
unsympathisch wie unnahbar, weicht 
jeglicher Verantwortung aus und ist 
unfähig, Gefühle auszudrücken. Auf 
diese Weise ist Henner Winckler ein 
desillusionierender, Identifikation 
vermeidender Film über die Pubertät 
gelungen, der seinesgleichen sucht: 
Frei vom Voyeurismus eines Larry 
Clark, frei von lockeren Sprüchen und 
nostalgischer Verklärung wird die 
ganze Hölle dieses Lebensabschnitts 
offengelegt - die vor allem eine 
Hölle der Sprachlosigkeit ist, genauer 
gesagt ein sprachliches Tasten, das 
ständig ins Leere läuft und daher 
entweder schweigt, ausweicht oder 
gängige Rollenmuster annimmt. Die- 
ser konsequent triste Film besticht 
dank einer Authentizität, die gleich- 
zeitig nie aus den Augen verliert, dass 
es sich hierbei um ein cineastisches 
Artefakt handelt. In schönen Bildern 
verliert Jugend hier allen Glamour. 


[D 2002, Filmgalerie 451] mb 


DREI FILME DER FRANZÖSISCHEN 
STUMMFILM-PIONIERIN 
GERMAINE DULAC 


Was für eine Frau! Eine kettenrau- 
chende Filmproduzentin, Regisseurin 
und Kritikerin im Paris der 1920er- 
Jahre! Als Filmtheoretikerin und Lei- 
terin der französischen Filmclubbe- 
wegung setzte sich Germaine Dulac 
außerdem maßgeblich im Kampf 
gegen die Filmzensur ein. Die Filme 
der DVD-Ausgabe stammen allesamt 
aus den 1920er-Jahren und ihnen ist 
Dulacs Ansatz gemein, in Filmen das 
zu zeigen, was das menschliche Auge 
nicht erfassen kann: »Der Film ist ein 
weit auf das Leben geöffnetes Auge, 
ein Auge, das mächtiger ist als das 
unsere und das sieht, was wir nicht 
sehen.« Damit ähnelt sie Dziga Ver- 


tov, dem Filmpionier der sowje- 
tischen Avantgarde, doch haben die 
beiden unterschiedliche Herange- 
hensweisen in der filmischen Umset- 
zung. Vertov stellt die Kamera als 
technisches Medium in den Vorder- 
grund, die Dinge registrieren kann, 
welche das Auge nicht wahrnimmt. 
Germaine Dulac kommt dagegen 
vom Surrealismus: Noch vor Man Ray 
und Bufuel dreht sie mit Die Muschel 
und der Kleriker (1927) den ersten 
surrealistischen Film. 

In ihren formalen Experimenten 
enthüllen ihre Filme immer auch 
eine feministische Sichtweise. Weil | 
Dulac als eine der ersten Frauen ihrer | 
Generation offen lesbisch lebt, dürfte | 
es kein Zufall sein, dass besonders | 
die bürgerliche Ehe in ihrem Werk | 
kritisch beäugt wird. So wie in Das Ä 
Lächeln der Madame Beudet 1922, 
dem wohl ersten feministischen Film 
der Filmgeschichte. Hier wird ein 
Ausbruchsversuch aus einer unglück- 
lichen Ehe thematisiert, allerdings — 
was im Kino bekanntlich ungewöhn- 
lich ist — aus der Perspektive der 
weiblichen Heldin. Mit künstlerischen 
Mitteln wie Überblendungen, Dop- 
pelbelichtungen und Zeitraffer bildet 
Dulac das Innenleben ihrer Protago- 
nistin auf der Leinwand ab. Damit ist 
der Film ein frühes Beispiel für den 
filmischen Impressionismus. In einer 
Szene verschiebt der Ehemann die 
Blumenvase auf dem Tisch, kurz 
darauf rückt die Ehefrau sie wieder 
in die alte Position. Wie bei Ernst 
Lubitsch sagen die Bilder alles über 
den Zustand der Ehe. Jeglicher Dialog 
wäre hier überflüssig. 

»Die Technik von Musiker und 
Filmemacher sind eng verwandt ... 
Ein Thema, Orchestrierung durch die 
Bilder, eine Phrase, die sich über die 
anderen Töne erhebt oder sich mit 
ihnen mischt, ein Spiel der Lichter, 
der Gesten, jedes Bild erfüllt den Ton 
und die Abfolge der Bilder ergibt die 
musikalische Phrase«, hat Germaine 
Dulac über ihren nächsten Film ge- 
sagt: Die Einladung zur Reise von 1927. 
Der Plot: »Grofßstadt. Nacht. Eine 
Frau und die Sehnsucht, aus ihrem 
Ehealltag auszubrechen. In einer Bar 
lockt das Abenteuer in Gestalt eines 
Marineoffiziers.« 

Angeregt durch eine Passage aus 
Baudelaires Les Fleurs du Mal hat Du- 
lac versucht, ein filmisches Pendant 
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zur modernen Lyrik zu erschaffen. 
Immer weiter entfernt sie sich vom 
Erzählkino, indem sie versucht, das 
Innenleben ihrer Heldin auf die Lein- 
wand zu bringen. Dazu Germaine 
Dulac: »Eine Frau? Nein! Eine 
schwingende Linie in harmonischen 
Rhythmen ... Feste Materie! Nein. 
Fließende Rhythmen. Harmonie der 
Linien. Harmonie des Lichts.« Und 
so arbeitet sie mit Überblendungen, 
Assoziationsmontagen, dem Rhyth- 
mus, ein Verfahren, das sie in ihrem 
wohl bekanntesten Film weiter ent- 
wickelt: Die Muschel und der Kleriker 
von 1927. Der Film basiert auf einem 
Drehbuch von Artaud und ist ein 
surrealistisches Meisterwerk — wohl- 
gemerkt noch vor Bufuels Ein anda- 
lusischer Hund. Die Uraufführung 
geriet zum Skandal — wobei sich 
weniger das Publikum echauffierte 
als die männlichen Kollegen Dulacs, 
die sich empörten, sie habe das 
Skript »feminisiert«. Damit begann 
eine lange Kontroverse um den Film 
—- und um das Ergebnis zu erfahren, 
brauchen wir nur einen Blick in gän- 
gige Filmgeschichten zu werfen, wo 
Dulac kaum erwähnt wird, Fin anda- 
lusischer Hund aber umso mehr. Zeit 
also, diese Schieflage zu korrigieren. 

Was also ist die Leistung des 

Films? Es geht darum, das Unbe- 
wusste auf die Leinwand zu bringen, 
das Verdrängte, das sich der Kontrolle 
durch die Vernunft entzieht. Gender- 
mäßig ist der Film insofern interes- 
sant, als Dulac Artauds machohaftes 
Bild von aggressiver Männlichkeit 
aufs Angenehrmmste ironisiert. 

Dank der Restaurierung ist der 
Film nun wieder komplett. Formell 
verzichtet Dulac in ihren Filmen auf 
Zwischentitel, sondern lässt einzig 
die Musik gelten, die — wie die Film- 
bilder — direkt ins Unbewusste der 
Zuschauer dringt. Nach diesem Prin- 
zip wird später auch Ingmar Bergman 
arbeiten. Dulac setzt rhythmische 
Strukturen ein, um eine »Musik des 
Auges« zu komponieren. Dies wird 
umso deutlicher, als jeder der restau- 
rierten Filme mit einer neuen, eigens 
komponierten Musik gezeigt wird, 
für die sich Catherine Milliken, Man- 
fred Knaack und lrister Schiphorst 
verantwortlich zeigen. Germaine 
Dulacs Filme sind eine wahre Neu- 
entdeckung! Mit dieser Edition wird 
ein wichtiges Stück der filmischen 
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Avantgarde-Geschichte endlich 
wieder dem Publikum zugänglich 
gemacht. 

[Absolut Medien] db 


SHOAH 


Ein Film von Claude Lanzmann 


Claude Lanzmanns monumentaler, 
neuneinhalbstündiger Film Shoah, an 
dem er von 1974 bis 1985 arbeitete 
und der nach Erscheinen von New 
Yorker Filmkritikern zum Dokumen- 
tarfilm des Jahres gewählt wurde, 

ist nun endlich auch in Deutschland 
auf DVD erschienen. Hier konnte der 
ehemalige Resistance-Kämpfer mit 
Shoah bislang nicht die Aufmerk- 
samkeit erlangen, die ihm in anderen 
Ländern zuteil wurde, bei seiner 
deutschen Fernsehpremiere erreichte 
der Film gerade mal zwei Prozent 

der Fernsehzuschauer. Shoah arbeitet 
formal auf eine zu radikale Weise für 
das an versöhnliche Formen der Er- 
innerungspolitik gewöhnte deutsche 
Fernsehpublikum. 

Es gibt in Shoah keine Trennung 
zwischen Vergangenheit und Gegen- 
wart, keine für eine Dokumentation 
aufbereiteten historischen Filmauf- 
nahmen, denen Interviews mit »Zeit- 
zeugen« gegengeschnitten sind. Das 
wenige vorhandene Filmmaterial ist 
von den Tätern angefertigt oder nach 
der Befreiung von den Alliierten ge- 
dreht worden. Dieses zu verwenden 
verweigert sich Lanzmann. Zu leicht 
mache es dies dem Zuschauer, sich 
von einer Vergangenheit zu befreien, 
die da so abgeschlossen in schwarz- 
weil daherkommt. Gleichzeitig fand 
Lanzmann die Stätten der Vernich- 
tung - Ende der Siebziger - von der 
sie umgebenden Landschaft verein- 
nahmt, von Büschen überwuchert 
vor, wodurch die Spuren der Vernich- 
tung langsam zu verschwinden droh- 


ten. Der Film konstruiert sich um 
das Verschwinden der Spuren und 
das Fehlen der Bilder herum. Er setzt 
sich aus Interviews Lanzmanns mit 
Überlebenden, Tätern und Zuschau- 
ern und Aufnahmen von den ehe- 
maligen Orten der Vernichtung zu- 
sammen, 350 Stunden Filmmaterial 
kamen zusammen. Einem katharti- 
schen Weinen angesichts der Bilder 
der Toten setzt Lanzmann ein Leiden 
des Zuschauers unter seinem Film 
entgegen. 

Zwar kommen Opfer wie Täter zu 
Wort, doch ist Lanzmann weit davon 
entfernt, aus allen die Guido Knopp’- 
schen Zeitzeugen zu machen: Täter 
und Opfer treten in keinen Dialog, 
es wird keine Gleichwertigkeit der 
Aussagen suggeriert, die es nicht ge- 
ben kann. Um jeden Preis vermeidet 
Lanzmann eine Relativierung der 
Aussagen der Opfer, deren Inhalt zu 
keinem Zeitpunkt angezweifelt wird. 
Keine kommentierende Off-Stimme 
greift ein, keine Musik versucht eine 
Form von Sentimentalität aufkom- 
men zu lassen. Lediglich bei den 
Interviews mit den Tätern, zum Teil 
heimlich aufgenommen, wird der 
neutrale Ton Lanzmanns angesichts 
der ihm aufgetischten Lebenslügen 
einige Male ungehalten. 

Dennoch steht nicht in erster Linie 
die Rekonstruktion des Vergangenen 
im Zentrum, sondern die Spur der 
Verbrechen in der Gegenwart. Und 
die Verletzungen, die die Überleben- 
den noch immer mit sich tragen. 
Hier zeigt sich die Problematik des 
Begriffs Dokumentarfilm: Als könne 
man dokumentieren, authentisch 
darstellen, was in den Lagern passiert 
ist und was dies für die Überleben- 
den bedeutet. Lanzmann betont da- 
her, keinen Dokumentarfilm gedreht 
zu haben, der Aufnahmeprozess ist 
mit dokumentiert, Lanzmanns Fra- 
gen, der Prozess des Dolmetschens, 
die Rückübersetzung. Es ist vielmehr 
ein Film über die Unmöglichkeit, 
einen Dokumentarfilm über die 
Shoah zu drehen, die Erzählenden 
sind Darsteller in einer Inszenierung. 
Um das Schweigen zu überwinden, 
das Unaussprechliche kenntlich zu 
machen, lässt Lanzmann sie in Rollen 
schlüpfen. Rollen, die zu erfüllen sie 
bereits im KZ gezwungen waren, das 
Schneiden der Haare, das Singen für 
die Offiziere. 
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Lanzmann spricht von einem Ver- 
fahren der Reinkarnation. Besonders 
eindrucksvoll wird dies im Falle des 
Überlebenden Simon Srebnik deut- 
lich. Der Zuschauer wird Zeuge, wie 
sich aus dem Erinnerungsprozess 
ein Prozess des Wiedererlebens ent- 
wickelt. Während Lanzmann schwei- 
gend mit ihm den Ort des ehema- 
ligen Lagergeländes von Chelmno 
durchwandert, beginnt Srebnik lang- 
sam zu erzählen, kommt bruchstück- 
haft die Erinnerung zurück, das Ge- 
schehene wird im Verlauf des Gangs 
in ihm wieder lebendig. So schafft es 
Lanzmann, den abstrakten Vorgang 


des Erinnerns in ein Jetzt zu übersetz- 
ten, das vom Zuschauer mehr fordert 


als die meisten anderen Filme zum 
Thema. Dabei zeigt er gerade das, 
was in Dokumentationen sonst aus- 
gespart wird: das Schweigen, den 
Prozess des Erinnerns, abgebrochene 
Gespräche, wenn den Überlebenden 
die Stimme versagt. Das Schweigen 
wird zu einem Teil der Grammatik 
des Films, wie es auch Teil der Spra- 
che der Überlebenden ist. 

Dass den Tätern und Zuschauern 
die Sprache nie versagt, dürfte klar 
sein. Srebnik, der zum Zeitpunkt der 
Dreharbeiten in Israel lebt, trifft in 
seinem Geburtsort auf die Zuschau- 


er, Polen, die noch immer in den ent- 


eigneten Häusern ihrer ehemaligen 
jüdischen Nachbarn leben. Er, der 
einzige überlebende Jude des Dorfes 
steht sprachlos inmitten der Dorf- 
bevölkerung vor der Dorfkirche, 
Schulterklopfen, versöhnliche Worte 
der Einwohner, man erkennt ihn und 
erinnert sich an den mit ı3 Jahren 
deportierten Simon. Auf Lanzmanns 
Fragen hin fangen die Bewohner an 
darüber zu sprechen, warum ihrer 
Meinung nach die Juden damals in 


der Kirche, vor der sie stehen, zusam- 
mengetrieben und ermordet wurden. 


Bis hin zum Christusmord wird kein 


antisemitisches Klischee ausgelassen. 


Während die Dorfbewohner in ihre 
alte Rolle zurückfallen, muss Srebnik 
versteinert und mit starrem Blick die 
versuchte Auslöschung von Damals 
im Jetzt erneut durchleben. 

Der Film hat nichts von seiner 
Aktualität eingebüßt, er bleibt ein 
wichtiges Alternativprogramm zur 


allgemein vorherrschenden Form der 


Auseinandersetzung mit der natio- 
nalsozialistischen Vergangenheit. 


Schon der Aufbau des Films, der mit 
der Vernichtung der Juden im Ver- 
nichtungslager Chelmno beginnt 
und mit der gewaltsamen Auflösung 
des Ghettos in Warschau endet, 
durchbricht die gängige Form der 
Erzählung von Geschichte. Der Bruch 
in der chronologischen Reihenfolge 
zeigt auf, dass die Logik der Vernich- 
tung bereits in der Gettoisierung an- 
gelegt war und keineswegs vor einer 
Kirche in einem Dorf in Polen in der 
Gegenwart beendet ist. »Ich bin der 
letzte Jude, ich warte auf den Mor- 
gen, ich warte auf die Deutschen«, 
beschreibt Simha Rotem, einer der 
wenigen Überlebenden des Aufstands 
im Warschauer Ghetto, seine Gedan- 
ken nach der Niederschlagung des 
Aufstands. 

Der Film endet mit den Aufnah- 
men eines fahrenden Zuges. 


[F 1985, 4 DVDs mit Beiheft, 9 Std. 26 Min., 
Absolut Medien] je 


TWENTYNINE PALMS 


Ein Film von Bruno Dumont 


Mit Twentynine Palms liegt nun in 
Deutschland die erste und bislang 
einzige DVD eines Films vom Aus- 
nahme-Regisseur Bruno Dumont vor, 
den testcard # 16 in einem großen 
Portrait vorgestellt hatte. Dumonts 
bislang dritter Film erscheint nur fol- 
gerichtig in der brillanten Reihe Kino 
kontrovers, obgleich das eigentliche 
Extrem weder im (kalten) Sex zwi- 
schen den beiden Protagonisten noch 
im Gewaltexzess am Ende des Films 
zu suchen ist, sondern in der sozialen 
Kälte und Sprachlosigkeit, die zwi- 
schen dem Fotografen David und 
dessen Modell Katia herrscht, die in 
die kalifornische Wüste fahren, um 
dort nach einer Kulisse für Aufnah- 
men zu suchen. Die beiden haben Sex 
miteinander, sich aber nichts (mehr?) 
zu sagen. Kommunikation versandet, 
Wörter bleiben auf der Strecke, Dia- 
loge beschränken sich auf Floskeln 
und Ausflüchte. Bohrend langsam 
folgt der Film ihrer Reise und bietet 
dabei Aufnahmen, die mit Gerry, dem 
Wüstenfilm von Gus van Sant, ver- 
gleichbar sind. Die Bilder der kalifor- 
nischen Wüstenlandschaft sind — 
auch wenn Dumont in diesem Punkt 
vielleicht widersprechen würde oder 
dies nicht so intendiert hat — das 
einzig Versöhnliche in diesem Film, 


während Identifikation mit den 
beiden Protagonisten nahezu unmög- 
lich gemacht wird. Ein französischer 
Regisseur, der eine amerikanische 
Kulisse wählt, um einen zermürben- 
den Film über die Kehrseite der Zivi- 
lisation zu drehen - dies ist Dumont 
in vielen Kritiken als Antiamerikanis- 
mus oder doch zumindest als Ame- 
rika-Kritik ausgelegt worden. Dumont 
wehrte hingegen ab: Die Wüste ist in 
den Protagonisten, alles Äußerliche 
spiegelt nur deren Denken und Emp- 
finden. So gesehen spielen die USA 
tatsächlich keine spezifische Rolle 
(Dumonts in Frankreich gedrehte 
Film sind nicht minder unerbittlich) 
im Entfremdungsprozess zweier 
Menschen, deren Alltag aus nichts 
anderem als Autofahrten, Essen und 
Sex besteht. In Dumonts immer wie- 
der als existenziell charakterisiertem 
Kino geht es nicht zuletzt darum, 
Menschen am Rande des tierischen 
Vegetierens zu zeigen — ohne dass 
die Filme Erklärungen liefern, wie es 
dazu hat kommen können. Twenty- 
nine Palms ist tatsächlich ein in jeder 
Hinsicht kontroverser Film, dessen 
Pessimismus keine Alternative oder 
Begründung anbietet, was sich als 
radikale Konsequenz, aber auch als 
reaktionärer Kulturpessimismus deu- 
ten lässt. Entscheiden Sie selbst. 


[F/USA 2003, Universum Film/Legend Home 
Entertainment] mb 


MOIETMON BLANC 


Ein Film von S. Pierre Yameogo 


Moi et mon blanc (2003) heißt so 
viel wie »Ich und mein Weißer«. Der 
Titel dreht die Besitzverhältnisse 

um: Während Weiße normalerweise 
gewohnt sind, von »ihren« Schwarzen 
zu reden und damit in das Denken 
der Sklavenhalter zurückfallen, er- 
zählt dieser auf verhaltene Weise 
humorvolle Film von Mamadi, einem 
schwarzen Politologie-Studenten in 
Paris, der zwar sozial privilegiert ist, 
sich dennoch ständig mit den Wid- 
rigkeiten einer latent bis offen rassis- 
tischen Gesellschaft herumschlagen 
muss. Um sein Studium zu finanzie- 
ren, arbeitet er als Wächter in einem 
Parkhaus, wo er Franck, »seinen« 
Weißen, kennenlernt. Dessen sozialer 
Status ist wesentlich geringer, als 
Weißer ist er nach außen hin jedoch 
erst einmal angesehener. Franck hat 
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Moi et mon blanc 


die Schule abgebrochen und lebt 
noch bei seinen Eltern. Beide freun- 
den sich trotz unterschiedlichem 
Bildungsniveau an. Doch Francks 
unüberlegtes Handeln, eine im Park- 
haus deponierte Tasche mit Geld 
und Drogen an sich zu nehmen, 
treibt die beiden fast in die Arme 
des organisierten Verbrechens und 
zwingt sie schließlich zur Flucht 
in Mamadis Heimat - nach Burkina 
Faso. Dort wird Mamadi, der kurz 
zuvor in Frankreich seinen Doktortitel 
erworben hat, mit der Armut seiner 
eigenen Familie und der Korruption 
im Land konfrontiert. Um in Burkina 
Faso überhaupt als Politologe arbei- 
ten zu können, wir ihm nahe gelegt, 
erst einmal in die Partei einzutreten. 
Der Film des aus Burkina Faso 
stammenden Regisseurs zieht seinen 
besonderen Reiz aus den unter- 
schiedlichen Welten, mit denen der 
Betrachter konfrontiert wird — knapp 
zwei Drittel des Films spielen in 
Frankreich, der Rest in Burkina Faso -, 
wobei allerdings auch Gemeinsam- 
keiten deutlich werden: In Frankreich 
tratschen zwei Nachbarinnen über 
den Balkon hinweg in rassistischen 
Stereotypen über den neuen schwar- 
zen Freund des Nachbarsohnes, zwei 
Alte in Burkina Faso lästern auf ähn- 
liche Weise über den weißen Freund 
von Mamadi. Dass Rassismus nie 
allzu dick aufgetragen wird, Moi et 
mon blanc also nicht als Problemfilm 
daherkommt, macht seine Stärke aus. 
Regisseur Pierre Yameogo zeigt, wie 
komplex Kulturen und mit ihnen ein- 
hergehende kulturelle Differenzen 
sind, verfällt aber an keiner Stelle in 
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ein (in diesem Fall wörtlich gespro- 
chen) Schwarzweiß-Denken, sondern 
skizziert auf lockere Weise die 
Widrigkeiten des Alltags, die in der 
Heimat oft nicht geringer als in der 
Fremde sind. 


[Burkina Faso 2003, trigon-film dvd edition 32] 
mb 


JONAS 


Ein Film von Ottomar Domnick 


Jonas ist ein schwieriger Film. Nicht, 
weil es sich um einen Avantgarde- 
Film an sich handelt, sondern weil 

es sich um einen Avantgarde-Film 
aus dem Deutschland der 195o0er- 
Jahre handelt, dem man seine Ent- 
stehungszeit anmerkt. Vor allem der 
Off-Kommentar von Hans Magnus 
Enzensberger (die Rede ist hier nicht 
von einem DVD-Audiokommentar, 
sondern von der Original-Tonspur des 
Films) wirkt aus heutiger Sicht pene- 
trant moralisierend. Im Ton einer Ge- 
betsmühle wird da Kapitalismuskritik 
mit dem Holzhammer betrieben. 
Wenn Versatzstücke aus der Werbung 
mit Sätzen wie »Unbeschwerte 


Badefreuden im radioaktiven Rhein« 
persifliert werden, wirkt das plump 
und bemüht. Aber Moment mal: Ein 
Avantgarde-Film aus dem Deutsch- 
land der ı950er-Jahre?! Dazu noch 
einer, der Kapitalismuskritik übt und 
die noch gar nicht so richtig vergan- 
gene Nazivergangenheit überall mit- 
schwingen lässt - alleine das ist eine 
Sensation, die über gewisse Schön- 
heitsmängel hinwegsehen lässt. 

Der 1957 auf der Berlinale urauf- 
geführte Film, der mit Versatzstücken 
aus atonaler Musik und Jazz sowie vi- 
sueller Montagetechnik arbeitet, war 
seiner Zeit weit voraus. Im Jahrzehnt 
der Heimat- und Lausbubenfilme, die 
einzig und alleine Verdrängung und 
Wiederaufbau-Optimismus zum Ziel 
hatten, kommt dieser Film fast einem 
Wunder gleich. Die Geschichte eines 
vom modernen Stadtleben und Kon- 
sum entfremdeten Mannes, der sich 
einen Hut kauft, diesen gestohlen 
bekommt und daraufhin selbst einem 
anderen Mann einen Hut stiehlt 
(»Auge um Auge, Hut um Hut«, heißt 
es aus dem Off), wurde von der zeit- 
genössischen Presse gefeiert: »/onas 
wird in die Filmgeschichte eingehen 
- als der mutigste, einsamste und 
unwiederholbarste deutsche Film 
unserer Tage«, schrieb Gunter Groll 
1957 in der SZ. Tatsache ist allerdings, 
dass erst fünf Jahre später mit dem 
Oberhausener Manifest eine ganze 
Gruppe von jungen Regisseuren das 
alte deutsche Kino für tot erklärte 
und in die Filmgeschichte eingehen 
sollte, während Jonas vergessen 
wurde und in nahezu keinem Film- 
lexikon mehr auftaucht. Dank der 
DVD-Edition der Filmgalerie 451 ist 
dieser vom Existenzialismus geprägte 
Film über Schuld und Sühne, Einsam- 
keit und Paranoia nun endlich wieder 
zugänglich - als Zeitdokument mit 
all seinen Stärken und Schwächen. 
Zu den Stärken zählt die Kamera- 
arbeit von Andor von Barsy, dessen 
kühl-konstruktivistische Großstadt- 
aufnahmen in der damaligen Zeit 
ihresgleichen suchten, aber auch das 
im Film zentrale Element der perma- 
nenten Überwachung und sozialen 
Kontrolle, der sich Protagonist Jonas 
(gespielt von Robert Graf) ausgesetzt 
fühlt - lange bevor Kameraüberwa- 
chung das Bild moderner westlicher 
Städte prägen sollte. 

[D 1957, Filmgalerie 451] mb 


GOINGTO PIECES 


Ein Film von Jeff McQueen 


Was von der offiziösen Filmge- 
schichtsschreibung lange Zeit ledig- 
lich in der Peripherie seiner Aufarbei- 
tung harrte, scheint in den letzten 
Jahren nicht nur im akademischen 
Bereich in den Genuss einer diffe- 
renzierten Auseinandersetzung zu 
geraten. Im angloamerikanischen 
Raum etablieren sich die Pornstudies, 
dem Splatter als Methode wird sich 
mittlerweile bereits mannigfaltig 

in den kulturwissenschaftlich orien- 
tierten Filmwissenschaften gewid- 
met, dem Slasherfilm und seinen 
Protagonisten rücken die Gender 
Studies verstärkt zu Leibe. Auch der 
filmhistorische Dokumentarfilm 

hat eine mal mehr und mal weniger 
gelungene Öffnung gegenüber den 
(mutmaßlich) randständigen Erschei- 
nungsformen seiner Zunft vollzogen: 
Midnight Movies (2005) beleuchtet 
das Phänomen des Underground- 
Kinos als ritualisierten Kult und skiz- 
ziert implizit auch den Wandel der 
filmökonomischen Auswertung; 
Schlock! The secret History of Ame- 
rican Movies (2000) begibt sich in 
die Niederungen des Z-Films und 
schafft es dabei zugleich, eine Art 
alternative Filmgeschichtsschreibung 
jenseits der breitenwirksamen Auf- 
merksamkeitsschwelle zu offerieren; 
Inside Deep Throat (2005) machte 
den ersten international erfolgrei- 
chen Porno endgültig salonfähig 
und The American Nightmare (2000) 
führte in den gesellschaftlichen 

und politischen Kontext ein, der die 
Genese der unbequemen Bildpro- 
duktionen der fauves begleitete und 
ihnen einen subversiven Impetus 
einschreibt, der die bloß unmittel- 
bare Schockwirkung des bis dato 
konventionellen Horrorkinos weit 
übersteigt. Going to Pieces eignet 


sich insofern bestens als Double- 
feature zu The American Nightmare, 
weil sich in seinem thematischen 
Gegenstand sozusagen die reaktio- 
näre Kehrseite der Methode Splatter 
zu einem ganzen Subgenre verdich- 
tet: dem Slasherfilm, dessen Erfolgs- 
geschichte der Film chronologisch, 
begleitet von zahlreichen Exkursen, 
und in freier Anlehnung an Adam 
Rockoffs gleichnamige Buchvorlage 
nachspürt. 

Nachdem Psycho und Peeping 
Tom bereits die Schaufel angesetzt 
hatten und Halloween mit seinem 
unabsehbaren Erfolg den Weg 
ebnete, oblag es nun den Epigonen, 
angefangen mit Freitag der 13., 
jenes Muster an Gesetzmäßigkeiten 
zu etablieren, das dem Slasherfilm 
damals wie heute seinen schlechten 
Ruf einbrachte: Das klappriges Hand- 
lungsgerüst, dem anscheinend nur 
die variierenden Feiertage als Anlass 
zugrunde liegen, die puritanische 
Moral der Bestrafung gekoppelt an 
eine nicht sonderlich verhohlene 
Misogynie und die Wiederherstellung 
der Ordnung durch das tugendhafte 
final girl waren Wasser auf den Müh- 
len der Kritik. Diese ideologisch ge- 
färbte Typologie spiegelt natürlich 
nur die halbe Wahrheit wider. Es ist 
dem Duktus von Going to Pieces an- 
zumerken, dass er, bei allen produk- 
tionstechnischen Anekdoten der Pro- 
duzenten, Regisseure, Darsteller und 
Kritiker, auf mehr hinaus möchte als 
nur mit ironischem Blick ein leicht 
angreifbares Subgenre zu sezieren, 
bei dem der Rezipient von Anfang 
an dessen offenkundige Mechanis- 
men zu durchschauen glaubt. Vom 
grimmigen Voyeurismus, der den 
Zuschauer dank der stets anzutref- 
fenden subjektiven Kamera mit 
dem Killer in eins setzt — etabliert in 
Halloween - über psychoanalytische 
Attacken der genreimmanenten Ge- 
schlechterkonstruktionen und ihrer 
Rollenzuschreibungen in Gestalt der 
transsexuellen Angela in Sleepaway 
Camp, von der sexualidentitären 
Mystifikation des Pubertätabschnitts 
junger Mädchen in Slumber Party 
Massacre, bis zum ironischen Spiel 
mit antizipierten Genre-Erwartungs- 
haltungen in April Fool‘s Day zeichnet 
der Film ein weitschweifiges Bild 
alternativer Deutungsangebote, die 
schnell verdeutlichen, dass der 


Slasherfilm auch leicht gegen den 
eigenen Strich gebürstet werden 
kann. Mitunter entwickelte sich man- 
che Produktion gar zum handfesten 
Politikum: etwa wenn erzürnte Eltern 
eine Kampagne gegen Silent Night, 
Deadly Night anstreben, so dass sich 
der Verleih in letzter Instanz dazu 
gezwungen sieht, den Film um einen 
axtschwingenden Weihnachtsmann 
aus dem Programm zu nehmen. Ein 
Sachverhalt, der von den tendenziell 
eher walking, als talking heads ge- 
bührend sarkastisch kommentiert 
wird, unter denen sich übrigens und 
glücklicherweise nicht nur die üb- 
lichen Verdächtigen wie John Car- 
penter, Wes Craven oder Tom Savini, 
sondern auch unbekannte Regisseur- 
innen und Akteurinnen wie Amy 
Holden Jones, Lilyan Chauvin oder 
Felissa Rose befinden. 

Dass bei dieser Bandbreite so 
mancher Komplex nur gestreift wird, 
liegt in der Natur der Sache und fällt 
nicht wirklich ins Gewicht. Gerne 
hätte der Blick nach den italienischen 
Vorbildern über Mario Bava und 
Dario Argento hinausschweifen kön- 
nen, so wie auch die Renaissance 
und Transformation des Slashers im 
zeitgenössischen Film seit Scream 
eigentlich bereits einer eigenen Pro- 
duktion bedürfte. 

Wesentlich ärgerlicher mutet es 
da an, dass die Möglichkeiten des 
nun vielleicht angefixten Zuschauers, 
einen genaueren Blick auf die hier 
verhandelten Werke zu werfen auf- 
grund der hiesigen Zensurbestim- 
mungen mit der Gefahr einer sozial- 
ethischen Desorientierung einher- 
gehen und entsprechend beschränkt 
sind. Kaum einer der Filme erblinzelte 
unzensiert das Licht der deutsch- 
sprachigen Welt, dutzende Titel sind 
gar bundesweit beschlagnahmt. 

So mag der Zuschauer in spe zwar 
prophylaktisch vor seinem eigenen 
Blutdurst beschützt werden, erlangt 
aber indes auch nur einen äußerst 
lückenhaften Einblick in die ver- 
schiedenen Zweige des Horrorgen- 
res und seiner Geschichte. Mit der 
jüngsten Beschlagnahmung des 
Initialklassikers Blood Feast (1963) 
wird dies wohl auch in Zukunft so 
bleiben. Vielleicht ein brauchbares 
Thema für den nächsten Dokumen- 
tarfilm? 

[USA 2006, Ascot Elite Home Entertainment] sj 


KIPPENBERGER 
EIN FILM VON JonG uOBEL DER FILM 
DIESES LEBEN KANN NICHT DIE 


AUSREDE FÜR DAS NÄCHSTE SEIN. 
KIPPENBERGER - DER FILM. 


Ein Film von Jörg Kobel 


Wer war Martin Kippenberger? Auch 
der Dokumentarfilm von Jörg Kobel 


gibt darauf keine endgültige Antwort. 
Zum Glück nicht, möchte man sagen. 


Kippenberger hat nirgends dazuge- 
hört. Für die »Neuen Wilden« war 
er zu konzeptuell, für die Concept Art 
zu ungestüm, für den Kunstbetrieb 
zu frech, für Punk zu gut angezogen. 
Kippenberger sei darin erfolgreich 
gewesen, nicht zu gefallen, heißt 
es im Verlauf des Dokumentarfilms 
über einen Künstler, der wie kaum 
ein anderer Widersprüche produktiv 
gemacht hatte und aufgrund einer 
fundamentalen Skepsis (nennen wir 
sie ruhig Punk-Haltung, da sie für 
den frühen Punk konstitutiv war) 
jegliche Berechenbarkeit scheute. 
»Jung sein, dabei sein, immer dabei 
sein«, lautete ein Slogan von Kippen- 
berger — aber eben nur einer unter 
vielen. Doch dafür, dass er nicht 
gefallen wollte, hat es der Künstler 
in seinem kurzen, intensiven Leben 
weit gebracht. Sammler, Freunde, 
ehemalige Partnerinnen und die bei- 
den Schwestern erzählen von einem 
Menschen, der die Neil-Young- 
Maxime »It's better to burn out than 
to fade away« sehr ernst genommen 
hatte. Wie kein anderer Künstler 
nach Andy Warhol hat Kippenberger 
permanent produziert, unentwegt 
Bücher und Flyer auf den Markt 
geworfen und so eine eigene kleine 
Kippenberger-Industrie am Leben er- 
halten. Ein Privatleben im herkömm- 
lichen Sinne gab es für Kippenberger 
nicht, selbst noch die einsamen 
Nächte im Hotel verbrachte er da- 
mit, das in den Zimmern ausliegende 
Briefpapier voll zu zeichnen. Die 
nächtlichen Saufgelage, so sein 
Assistent, waren ebenfalls nie privat, 
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sondern dienten dazu, neue Themen 
für die Arbeit zu finden. 

Ein großes Plus der Dokumenta- 
tion besteht darin, Kippenberger 
nicht auf seine karnevaleske Selbst- 
inszenierung zu reduzieren. Kippen- 
berger liebte den schnellen Kalauer, 
war zugleich aber auch ein sehr 
ernster Mensch. »Er brauchte einen 
Pegel, um die Leute zu ertragen«, 
erzählt seine Schwester. Als fun- 
damentaler Skeptiker gingen ihm 
viele Menschen auf die Nerven. 

Er vermisste diese Skepsis bei ande- 
ren, sah zu viel Bequemlichkeit und 
Saturiertheit am Werk, sei es bei 

den Punks zu SO 36-Zeiten (als 
Geschäftsführer des SO 36 wurde 
Kippenberger Anfang der 198oer- 
Jahre von einem Trupp Punks wegen 
der angeblich zu hohen Bierpreise 
zusammengeschlagen, was er 
schließlich in der Bildserie Dialog 
mit der Jugend ironisch verarbeitete), 
sei es bei Künstlerkollegen und 
Sammlern. Er habe andere Menschen 
immer genau beobachtet, erzählt 
eine mit Kippenberger befreundete 
Sammlerfamilie aus dem Schwarz- 
wald, und ausgelotet, wie korrum- 
pierbar sie sind. Heute finden sich 
Kippenbergers Arbeiten in den wich- 
tigsten und in zum Teil auch frag- 
würdigen Sammlungen, darunter 

die Flick Collection. Wahrscheinlich 
haben die Arbeiten nach seinem Tod 
an subversiver Schlagkraft verloren, 
da es möglich geworden ist, sie iso- 
liert vom unbequemen »Gesamt- 
kunstwerk« Kippenberger zu betrach- 
ten. Kobels Film ruft es ins Gedächt- 
nis zurück. 


[D 2005, 75 Min. & 5 Min. Extras, Absolut 
Medien] mb 


LICHTER DER VORSTADT 


Ein Film von Aki Kaurismäki 


Es gibt vor allem zwei Arten der 
DVD-Kritik: Die eine gibt die Film- 
handlung wieder, analysiert und 
ordnet die Bedeutung des Films his- 
torisch ein. Eigentlich ist das keine 
DVD-, sondern eine Filmkritik wie 
sie für gewöhnlich beim Kinostart in 
den Zeitschriften erscheint. Für viele 
Journalisten ist es daher zum lukra- 
tiven Geschäft geworden, Kritiken 
gleich zweimal zu veröffentlichen — 
bei Filmstart und beim Verkaufsstart 
der DVD. Und dann gibt es jene 


Kritiken, die nicht weiter auf den 

Film eingehen, sondern sich ausgie- 
big über Umfang und Qualität des 
Bonusmaterials auslassen. Zu Aki 
Kaurismäkis DVD-Editionen müssen 
diese Kritiker schweigen. Kaurismäki, 
ohnehin kein Freund der großen 
Worte, mag keinerlei überflüssigen 
Schnickschnack. Und um solchen 
handelt es sich bei DVD-Bonusmate- 
rial in der Regel. Kein Mensch braucht 
einstündige »Making Of«-Filme, die 
Kameraleute beim Schwenk und mit 
Blättern in der Hand wedelnde Regis- 
seure zeigen. Kein Mensch braucht 
Audiokommentare, die sich eher wie 
eine Blindenfassung ausnehmen (»Er 
geht zum Schreibtisch, er setzt sich 
hin ...« — alles schon dagewesen, zum 
Beispiel der unsägliche Audiokom- 
mentar von Filmwissenschaftler 
Thomas Koebner zur Arthaus-Edition 
von Ingmar Bergmans Das Lächeln ei- 
ner Sommernacht). Nein, Kaurismäki 
braucht kein Bonus-Material, seine 
Filme benötigen nicht einmal lange 
Dialoge. Höhepunkt von Lichter der 
Vorstadt ist daher auch das Gespräch 
der beiden Protagonisten beim ersten 
Kennenlernen. Bereits der dritte oder 
vierte Satz lautet: »Sollten wir hei- 
raten ?« — Antwort: »Warum nicht %« 
Dann also doch: Wiedergabe der 
Handlung, Analyse, Werkeinschät- 
zung. Aber machen wir es kurz, denn 
Kaurismäki hat für Lichter der Vor- 
stadt auch nicht mehr als knappe 

80 Minuten Spielzeit verschwendet. 
Der Wachmann Koistinen, Hüter 
über eine Shopping Mall, verliebt sich 
in eine geheimnisvolle Frau namens 
Mirja. Die ist allerdings Lockvogel 
eines Gangster-Syndikats, der einge- 
setzt wird, um an Koistinens Schlüs- 
sel und den Schlosscode zu gelangen. 
So soll es denn auch kommen: 

Nach dem Einbruch landet Koistinen 
im Gefängnis, nach seiner Entlassung 
versucht er einen Neubeginn als 
Küchenhilfe, der daran scheitert, 
dass die Gangster seine kriminelle 
Vergangenheit beim Arbeitgeber 
ausplaudern und ihn schließlich 
endgültig vernichten. Kaurismäkis 
Geschichte vom bitteren Weg nach 
unten, garniert mit Szenen voller 
Kommunikations- und Hoffnungs- 
losigkeit, ist voller Selbstzitate, also 
sozusagen ein Meta-Kaurismäki. Weil 
aber in Abwandlung von Gertrude 
Stein schon lange gilt »Kaurismäki 
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ist Kaurismäki ist Kaurismäki«, muss 
dies weder wundern noch stören, 
alleine dass große Überraschungen 
ausbleiben. Noch immer arbeitet sich 
der Einzelgänger, weil womöglich 
letzter Kommunist unter den noch 
lebenden und aktiven Filmemachern, 
am sozialen Elend der Unterschicht 
ab und leuchtet seine finnischen 
Kulissen als eisige Orte der Entfrem- 
dung aus. Doch ist es anderswo 
besser? — Als der Gangsterboss 

Mirja rät, erst einmal unterzutauchen 
und fragt, ob sie nach Paris oder Rom 
möchte, antwortet sie: »Mir doch 
egal. Die Städte sind eh alle gleich.« 
Diese Uniformität hat wohl nach 
Kaurismäkis Ansicht auch Helsinki 
erfasst — in einer Einstellung ist 
beispielsweise der Schriftzug der 
»Subway«-Kette zu sehen. Dem 


widerspricht aber zugleich das un- Urga 
verkennbare, eigenwillige Bild, das 
Kaurismäki selbst immer wieder von dass eine Straße durch die Steppe auf dem Bildschirm genau die Steppe 
dieser Stadt und ihren Container- gebaut werden soll. Am Nachmittag zu sehen ist, die sich vor der eigenen 
häfen auf Celluloid bannt. Dieses Bild zuvor war der Fahrer am Steuer Hütte befindet. Das vierte Kind wird 
der Stadt macht seine Filme trotz eingeschlafen und von der Straße nun doch gezeugt, ein Ausblick in die 
ständiger Wiederholungen so sehens- abgekommen. Nach dem Aufwachen Zukunft lässt nur erahnen, wie sehr 
wert, so einzigartig und lässt auf machte er Lockerungsübungen, um sich das Leben in der Steppe für die- 
perfide Weise in der Negativität so einen klaren Kopf zu bekommen und sen Jungen verändern wird: Wo eben 
etwas wie Heimatgefühl, zumindest entdeckte dabei eine Leiche im Gras noch die Urga im Boden steckte, 
Vertrautheit aufschimmern. — vor lauter Schreck fuhr er seinen sehen wir nun einen rauchenden Fa- 
[FIN 2006, Pandora Film/ Al!ve] mb Wagen in ein Flussbett. Gombo ent- brikschlot, die Stimme des jüngsten 
deckt den Fremden und erklärt ihm, Sohnes erzählt aus dem Off, dass er 
dass der Tote ein Onkel von ihm sei. in einer Tankstelle arbeitet. 
URGA Entsetzt realisiert der Russe, dass die Der in Venedig 1991 preisgekrönte 
Ein Film von Nikita Michalkow Toten in der Steppe den Vögeln über- Film handelt von Heimat und Iden- 
Urgs ist der Nlanre@inesiätieen lassen werden. tität, ist aber kein konventioneller, 
Stabs. mit Schlinge, mit an Hilfe In eindringlichen Bildern zeigt schon gar kein reaktionärer Heimat- 
mongolische Pi ihre Tiere in Urga (1991) das tägliche Leben einer film, der das gute ländliche Leben der 
der Steppe einfangen. Beim Sex wird Großfamilie in der Steppe und die unheilvollen Zivilisation gegenüber- 
die Urga senkrecht en Eden kulturellen Differenzen zwischen stellt. Und doch ist das »ökologische 
’ Stadt und Land, die mit dem Auf- Warnsignal«, wie es im ausführlichen 
gesteckt, was bereits von Ferne _ i it dem Regi - 
sienalisiert. d ich tört tauchen des russischen Gastes mani Interview mit em Regisseur im Bei 
.—.nn..... f den. So entsetzt Sergej der heft heißt, nicht zu übersehen: Gegen 
werden möchte. Zum Beispiel nicht BSE WEINEN. 39 8°) nm F hen Bj 8 
vom ständig betrunkenen Nachbarn, Schlachtung eines Schafes zusieht, Ende sind im Fernsehen Bilder von 
der am Anfang des Films aufkreuzt so fasziniert sind Gombos Kinder, als Bush sr. und Gorbatschow zu sehen — 
und dem Protagonisten des Films, sie die riesige Tätowierung auf dem der sich ankündigende Siegeszug 
dem Schäfer Gombo, ein Kinoplakat Rücken ihres Gastes sehen. Diese des Kapitalismus über Russland kor- 
von Sylvester Stallone mit den Wor- Differenzen treten noch deutlicher respondiert mit der Zukunftsvision 
ten überreicht, dies sei sein ameri- zu Tage - und sorgen für jede Menge der industrialisierten Steppe. Doch 
kanischer Bruder. Komik -, als Gombo zusammen mit Urga bleibt stets mehrdeutig, ist nie 
Der langsam gedrehte Film spielt Sergej in die Stadt fährt. Seine Frau plump nostalgisch, ergreift aber 
in den fast menschenleeren Weiten bat ihn, in der Stadt Kondome zu deutlich Partei für kulturelle Vielfalt. 
der mongolischen Steppe, doch besorgen, da sie kein viertes Kind Dass Urga dabei an keiner Stelle ins 
bereits die genannte Szene deutet bekommen will. Die abenteuerliche Esoterische kippt und selbst eine 
den Einbruch der modernen Welt an. Fahrt endet damit, dass Sergej nicht Traumszene mit Dschingis Khan eher 
Dass diese unaufhaltsam näher rückt, mit Kondomen, sondern mit einem humoristisch absurd gestaltet ist, 
wird klar, als ein russischer Lastwa- Fernseher zurückkehrt. Gebannt sitzt gehört zu den vielen Qualitäten des 
genfahrer von Gombo und seiner Fa- die ganze Familie um das Gerät, was Films. 
milie aufgenommen wird: Er erzählt, in die absurde Szene mündet, dass [SU 1991, Trigon Film] mb 


u nun nenn nn nenne een 


DVDs | 281 


NEUE WELT 
Ein Reisefilm von Paul Rosdy 


Schon in seinem preisgekrönten 
Vorgängerfilm Zuflucht in Shanghai 
über Juden, die vor den Nazis in 

die asiatische Metropole geflüchtet 
waren, spielte Musik eine wichtige 
Rolle. Die Filmmusik hierzu hatte 
John Zorn komponiert. Neue Welt ist 
nun beinahe ein Musikfilm geworden 
(mit separat im Handel erhältlicher 
CD), aber nicht ausschließlich. Für 
Neue Welt hat Rosdy jene Länder 
und Landstriche bereist, die einst 
Teil der österreichisch-ungarischen 
Monarchie waren, eine Reise, die 

ihn von Böhmen über Galizien bis in 
die Ukraine führt. Über alte Zeitungs- 
ausschnitte und Reiseführer werden 
Geschichte und Gegenwart ständig 
gespiegelt, die im Film eingefangene 
Realität spielt sich jedoch eher an 
den Rändern ab, weist wenig monar- 
chischen Glanz auf: Rosdy begleitet 
rumänische Waldarbeiter, eine musi- 
zierende Seemannsbruderschaft an 
der dalmatischen Küste und eine 
Busfahrerin im ukrainischen Czerno- 
witz. Die Musik bildet den roten Fa- 
den dieses Reisefilms, der auf unauf- 
dringliche Weise politisch ist, indem 
er den Alltag von einfachen und oft 
auch armen Menschen abbildet. Ein 
Off-Kommentar erzählt davon, dass 
eine reiche Wiener Gräfin Anfang des 
20. Jahrhunderts ihr Erbe den Armen 
der Stadt vermachte - denen es aber 
erst im Jahr 2000 ausgezahlt werden 
sollte. »Wir es zu jenem Zeitpunkte 
(...) wirklich noch Arme geben %, 
fragte ein Journalist im Jahre 1910. 
Dieser poetische, aber nie rührige 
Film beantwortet die Frage mit ei- 
nem eindeutigen »Ja«. »Früher hat- 
ten die Leute Geld, aber die Geschäf- 
te waren leer. Und heute? Es scheint 
umgekehrt zu sein«, merkt die ukrai- 
nische Busfahrerin Aljona Kozubovs- 


kaja an. Rosdy wollte einen Film 
drehen, der nach dem »Dazwischen« 
sucht: »Das Dazwischen (...) war der 
Zweite Weltkrieg, die Judenvernich- 
tung und der Kommunismus«, so der 
Regisseur. »Diese einschneidenden 
historischen Tatsachen waren nicht 
Thema des Films, aber man spürt 


und fühlt, wie sie im täglichen Leben, 


im Heute nachwirken.« Neue Welt ist 
ein subtiles, ganz und gar geglücktes 
Stück filmische Erinnerungsarbeit. 


[A 2005, Edition Filmladen / Naxos Deutsch- 
land] mb 


UGETSU 
Ein Film von Kenji Mizoguchi 


Für Jean-Luc Godard war Kenji 
Mizoguchi der wichtigste japanische 
Regisseur, neben dem sogar Akira 
Kurosawa verblasste. Tatsächlich 
befanden sich Kurosawa und Kenji 
Mizoguchi über Jahre in einem Kon- 
kurrenzkampf, den Kurosawa selbst 
jedoch nie so ernst nahm wie sein 
älterer Kollege. Anders als Kurosawa 
gilt Mizoguchi in der japanischen 
Filmgeschichte als konservativer 
Regisseur, der sich trotz aller Neue- 
rungen durch das westliche Kino 

nie als Modernist verstand, sondern 
bis zu seinem Tod seiner perfekt 
stilisierten Handschrift treu blieb. 

In seinem Konservatismus sah sich 
Mizoguchi vor allem der Tradition 
des frühen japanischen Kinos ver- 
pflichtet, weshalb nahezu alle seine 
Filme zum Genre des jidai-geki, 

also dem opulenten Historienfilm, 
zugerechnet werden. Klassischen 
Schwertkampf-Filmen oder Samurai- 
Themen blieb Mizoguchi weitgehend 
fern, auch Kurosawa bescheinigte 
Mizoguchi kein gutes Händchen im 
Umgang mit derartig männlichen 
Sujets. Stattdessen stand Mizoguchi 
in dem Ruf, ein Regisseur des »Frau- 
enfilms« zu sein und tatsächlich 
spielen in fast allen Filmen Mizo- 
guchis Frauen eine Hauptrolle. 
Nach dem Erfolg von Ugetsu im Jahr 
1953 galt Kenji Mizoguchi neben 
Akira Kurosawa als Aushängeschild 
des »exotischen Kinos« Japans und 
wichtiger Vertreter des piktoralen 
Stils im japanischen Kino, der die 
Gestaltung der Sequenz als Einheit 
im Gegensatz zur einzelnen Einstel- 
lung (wie in Yasujiro Ozus Filmen) 
betonte. Dieser »flowing scroll«, 


den Mizoguchi mit seinem Film Life 
of Oharu (1952) vorbereitete, gelingt 
in Ugetsu zur Perfektion. Seine lan- 
gen, fließenden Kamerabewegungen, 
der distanzierten Blick auf die Cha- 
raktere und die starke Komposition 
aus Licht und Dekor machen Ugetsu 
zweifellos zu einem der schönsten 
Filme des Kinos überhaupt. Ebenso 
bewegend wie gespenstisch ist 
Ugetsu ein Märchen über zwei ein- 
fache Männern, deren Träume von 
Reichtum und Ansehen größer sind 
als ihre Möglichkeiten, und über 
ihren Frauen, die darunter zu leiden 
haben. Der Töpfer Genjuro (Masuyaki 
Mori) sehnt sich nach Wohlstand 
und Luxus, während der Bauer Tobei 
(Sakae Ozawa) davon träumt, ein 
glorreicher Samurai zu werden und 
seine Frau zunehmend vernachläs- 
sigt. Obwohl Bürgerkrieg herrscht, 
machen sich beide auf, um in der 
nächstgelegenen Stadt Genjuros 
Ware zu verkaufen. Dort wird Gen- 
juro von einem schönen, aber bös- 
artigen Geist (Machiko Kyo) verzau- 
bert, während seine Frau von Solda- 
ten ermordet wird. Tobei wiederum 
wird durch eine List ein angesehener 
Krieger; seine Frau wird auf der 
Suche nach ihrem Mann von herum- 
streunenden Verbrechern verge- 
waltigt und muss als Prostituierte 
arbeiten. In diesen moralisch aufge- 
ladenen Parallelhandlungen erzählt 
Mizoguchi vom menschlichen Stre- 
ben nach Ansehen, das letztlich den 
Verlust der Familie zur Folge hat. 
Einzig die Akzeptanz der einfachen 
Herkunft und der damit einherge- 
henden Beschränkungen stellt für 
Mizoguchi die eigentliche Erlösung 
von dem eigensinnigen Zielen dar, 
weshalb Ugetsu auch vor dem 
Hintergrund buddhistischer Lehren 
als konservativer Film verstanden 
werden kann. 

Mizoguchi erzählt diese Geschich- 
te in Bildern von atemberaubender 
Schönheit, in denen die Spuren 
japanischer Kunst jederzeit präsent 
sind. Vor allem die übernatürlichen 
Erlebnisse Genjuros werden von 
Mizoguchi mit viel Eleganz und an- 
hand einer beeindruckenden Licht- 
und Raumgestaltung inszeniert. 

Sei es die klassische Architektur des 
Wakasa-Anwesens, der Noh-Tanz 
des Geistes oder die detaillierte 
Ausstattung des mittelalterlichen 
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Marktplatzes: Ugetsu ist ein Panop- 
tikum japanischer Kulturgeschichte, 
in dem sich in jeder Filmminute 

das Wissen um die Traditionen der 
bildlichen Gestaltung ausdrückt. 
Natürlich kann man Mizoguchi eine 
gewisse verschwenderische Über- 
treibung der dekorativen Geste zu- 
schreiben und es bleibt fraglich, ob 
die Story auch ohne die reine opti- 
sche Überwältigung Bestand hätte. 
Auch dank der großartigen Darsteller 
bleibt Ugetsu ein überwältigendes 
Kinoergebnis, das eine Ahnung davon 
vermittelt, zu welchen Leistungen 
das japanische Kino in den nächsten 
Jahren fähig sein sollte. Erwähnt sei 
hier auch die selbst für Criterion- 
Verhältnisse wunderschöne Aufma- 
chung der DVD im opulent gestalte- 
ten Schuber mit einem 72-seitigen 
Booklet, das die drei Kurzgeschichten, 
auf denen der Film basiert, enthält, 
sowie eine Extra-DVD mit einem 
fast dreistündigen Dokumentarfilm 
über Kenji Mizoguchi von Kaneto 
Shindo. 


[) 1953, 97 Min., 2 DVDs, inkl. Audiokommentar 
+ Interviews, 72-seitiges Booklet, Dokumen- 
tarfilm Kenji Mizoguchi: The Life of a Film 
Director, Criterion 2005] ms 


DIE MARZ AKTE 
Einblicke In die Literaturszene. Ein Füm 
Horst Tomever als Bewriebsprüfer. Eine 
Produktion des Bayerischen Rundtunks 
Adolf-Grimme-Preis 


MARZ 


DIE MÄRZ AKTE 


Ein Film von Peter Gehrig 


Zum Glück gibt es manchmal noch 
editorische Wagnisse. Absolut Medien 
hat den Dokumentarfilm Die März 
Akte von 1984 auf DVD veröffent- 
licht, obwohl es dafür wohl kaum 
einen Markt geben dürfte. Wer kauft 
schon ein vor über 20 Jahren in Bay- 
ern Drei ausgestrahltes Verlagspor- 
trät, zumal über einen Verlag, der in 
dieser Form fast ebenso lange nicht 
mehr existiert? Trotzdem sind der 
März Akte möglichst viele Käufer 

zu wünschen, denn es handelt sich 
um einen der profundesten Einblicke 


in die linke deutsche Literaturszene 
und zugleich um einen quirligen, 
kurzweiligen Film, der für den ein 
oder anderen lauten Lacher sorgt. 


Schuld daran, dass Die März Akte über 


weite Strecken witziger ist als jeder 
Loriot-Film, hat der eloquente, auf- 
brausende, keiner schmutzigen Wä- 
sche aus dem Weg gehende Verleger 
Jörg Schröder selbst, der nur noch 
von Horst Tomayer in der Rolle des 
Betriebsprüfers getoppt wird. Richtig 
gelesen: Autor, Schauspieler und 
konkret-Kolumnist Tomayer, einem 
größeren Publikum über Streifen wie 
7 Zwerge bekannt, spielt einen leicht 
schrulligen, stets korrekten Fiskus- 


Beamten, der zu Beginn des Films mit 


seinem Mofa in den Vogelsbergkreis 
aufbricht, um dort die Buchhaltung 
des März Verlages zu prüfen. 

»Es gibt nichts Langweiligeres, 
als zu zeigen, wie ein Verlag funktio- 
niert«, resümiert Jörg Schröder Jahre 
später in der 38. Folge von Schröder 
erzählt: »Von außen stellt man sich 
das vielleicht ganz spannend vor, 
tatsächlich sitzen da aber nur Men- 
schen am Schreibtisch, die telefonie- 
ren oder in Manuskripten blättern.« 
Also wurde mit dem Schauspieler 
Tomayer und der Betriebsprüfung 
eine Rahmenhandlung inszeniert, die 
zwei Welten aufeinanderprallen lässt: 
den progressiven, linken und skandal- 
umwitterten Verlag schlechthin und 
einen biederen, nahezu unbestech- 
lichen Steuerprüfer, an dem 1968 
und die Folgen fast spurlos vorüber- 
gegangen sind. »Ich trinke keinen 
Alkohol«, erklärt Tomayer, als Jörg 
Schröder ihm am Ende des Tages 
ein Glas Wein anbieten möchte — 
eine Sequenz später sieht man den 
Beamten vorm Bier in seiner Pension 
sitzen. Wenn Tomayer schließlich 
gegen Ende des Films den mit Grippe 
ans Bett gefesselten Verleger auf- 
sucht, um ihm ein eigens verfasstes 
Betriebsprüfer-Gedicht vorzulesen, 
bei dem sich Jörg Schröder vor 
Lachen krümmt, wird der Betrachter 
Zeuge einer der lustigsten Momente 
der deutschen Filmgeschichte. 

Doch selbst von solchen schau- 
spielerischen Höhepunkten abge- 
sehen, ist die März Akte mehr als nur 
irgendein Verlagsporträt. Wer in den 
siebziger Jahren in einem auch nur 
halbwegs linken Milieu aufwuchs, 
kam an den März-Büchern gar nicht 


vorbei. Alleine die einheitliche Optik 
— schwarze und rote Schrift auf 
knallgelbem Hintergrund — machte 
die Bücher zu einem Augenfänger. Bei 
März waren unter anderem Sexfront 
von Günter Amendt erschienen, Ken 
Keseys Einer flog übers Kuckucksnest, 
Die Reise von Bernward Vesper und 
die legendäre, von Rolf Dieter Brink- 
mann und Rainer Rygulla heraus- 
gegebene Acid-Anthologie. März war 
nicht ein linker Verlag unter vielen, 
sondern der linke Post-68er-Verlag 
schlechthin, dessen Allianz aus Sozia- 
lismus, Porno und Pop außer Kon- 
kurrenz lief. Für kurze Zeit lebte Jörg 
Schröder in großem Stil, was viele 
Neider auf den Plan rief. So manch 
anspruchsvollen oder auch einfach 
nur obskuren März-Titel finanzierte 
er über die Olympia Press quer, 

den ersten deutschen Pornoverlag. 
All das stand damals selbstredend 
für sexuelle Befreiung und wirkt aus 
heutiger Sicht vor dem Hintergrund 
unzähliger, schnell runtergedrehter 
Anal-Extrem-Streifen so unschuldig 
und beinahe naiv, dass die ganzen 
Skandale und Prozesse rund um 
Olympia kaum mehr nachzuvollzie- 
hen sind. 

Visionär am März-Verlag war seine 
undogmatische Ausrichtung: Zu einer 
Zeit, als Literatur für viele Linke das 
größte nur denkbare Schimpfwort 
war, nämlich Ausdruck von bürger- 
lichem Eskapismus, propagierte März 
eine sinnliche, knallbunte und an 
keinerlei Dogmen gebundene Linke. 
Aus heutiger Sicht müsste man das 
wohl »Popliteratur« nennen, wäre 
der Pop-Begriff nicht durch die Affir- 
mation an neoliberale Verhältnisse 
seit den Neunzigern diskreditiert 
worden. Dass es hierzulande auch 
einmal die Vision von Pop als einer 
anderen, nichtbürgerlichen, radikalen 
Kulturform gegeben hat — Jörg 
Schröder schreckt nicht davor zurück, 
im Zusammenhang mit März trotz 
zum Teil hoher Auflagen von »Un- 
derground« zu sprechen -, ist vor 
allem diesem Verleger zu verdanken, 
der stets hoch pokerte, um nicht 
minder tief zu fallen. Nach der gro- 
ßen Verramsch-Aktion »März bei 
Zweitausendeins« in den Achtzigern 
und mehreren erfolglosen Wieder- 
belebungsversuchen, gründeten Jörg 
Schröder und seine Partnerin Barbara 
Kalender 1990 den März Desktop 
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Verlag, wo bis heute regelmäßig die 
Reihe Schröder erzählt ausschließlich 
für Subskribenten hergestellt wird. 
Schröder erzählt ist nicht zuletzt 
eine groß angelegte Metaerzählung 
über den deutschen Literaturbetrieb 
der Nachkriegszeit, die präziseste 
und offenste, die man sich nur wün- 
schen kann. Peter Gehrigs Verlag- 
sporträt Die März Akte gibt in filmi- 
scher Kurzform einen Eindruck von 
den Rangeleien im Literaturbetrieb, 
die in Schröder erzählt genüsslich 
ausgewalzt werden. Unter anderem 
kommt Schröders ehemaliger Mitar- 
beiter K.D. Wolff — heute Roter Stern 
— zu Wort. Und so sehr viele ehema- 
lige Weggefährten kein gutes Haar 
mehr an Jörg Schröder lassen, schlägt 
dieser immer wieder zurück: Die März 
Akte ist ein einziger verbaler Schlag- 
abtausch, großartig geschnitten, 
so dass oft Aussage gegen Aussage 
steht. Die meiste Sympathie heimst 
am Ende dann aber doch Jörg Schrö- 
der ein, etwa wenn er sich über Wolff 
lustig macht, der im roten Verlags- 
Stern kein kommunistisches Symbol 
mehr sehen mag, sondern ihn der 
Öffentlichkeit inzwischen als »surre- 
alistisches Gebilde« verkauft, das gar 
keinen politischen Hintergrund habe. 
Nach mehreren Umzügen und 
einer Odyssee durch die bayerische 
Provinz, leben Jörg Schröder und Bar- 
bara Kalender inzwischen in Berlin. In 
ihrer neuen Wohnung ist der 40-mi- 
nütige Bonusfilm der DVD entstan- 
den: Nachmärz (1986-2007). Hier 
kommt das Gespräch unter anderem 
auch auf die letzte Verlagspleite, 
die sich in der März Akte bereits an- 
kündigt. Am Ende des Filmes sitzen 
Jörg Schröder und Horst Tomayer auf 
einer Bank, der Betriebsprüfer erlaubt 
sich die indiskrete Frage, wie ein 
solcher Verlag überhaupt noch über- 
leben kann. »Die ganze Branche ist 
konkurs«, erklärt Schröder. »Jede 
Druckerei ist konkurs, der Buchhandel 
ist konkurs, jeder Verlag ist konkurs, 
mehr oder weniger. Das Ganze hält 
sich nur noch mit statischer Schläue.« 
— »Statische Schläue?%«, fragt To- 
mayer ungläubig. »Ein Ausdruck aus 
dem Bauwesen«, antwortet Schröder: 
»Wenn eigentlich die Scheune schon 
längst eingefallen sein sollte und 
irgendwelche Kräfte der Statik, die 
gar nicht mehr errechenbar sind, das 
Ding noch halten.« Diese Einschät- 


zung sagt mehr aus über die öko- 
nomische Situation unseres Kultur- 
betriebs als alle blauäugigen Verhei- 
Bungen einer »digitalen Boheme«. 
Wer nicht reich geerbt hat, sollte die 
Finger von Verlagsgründungen lassen 
oder zumindest aus Fehlern lernen, 
die im Fall von März die Scheune 
doch noch zum Einsturz brachten. 
Lernen lässt sich aber auch, dass eine 
Branche, die sowieso nur dank Selbst- 
ausbeutung existieren kann, die un- 
getrübte Leidenschaft und Kompro- 
misslosigkeit von Menschen wie Jörg 
Schröder heute nötiger hat denn je. 


[D 1985, 81 Min. plus Bonusmaterial, Absolut 
Medien] mb 
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WIR WAREN NIEMALS HIER. 
DER FILM UBER MUTTER. 


Ein Film von Antonia Ganz 


Die Band Mutter sitzt im Backstage- 
raum kurz vor Beginn ihres Kon- 
zertes. Irgendwo in Deutschland. 
Jemand sagt, dass sich im Saal gerade 
mal 20 Leute eingefunden haben. 

20 Leute? - Für Mutter kein Problem. 
Die Band tritt auf. So beginnt der 
Dokumentarfilm von Antonia Ganz, 
ein Bandportrait der anderen Art — 
frei von jubelnden Fans und Musi- 
kern, die durch den Hintereingang ins 
Hotel flüchten müssen. In gewisser 
Hinsicht ist Wir waren niemals hier 
ein Film über das Scheitern bzw. 
Gescheitertsein: Seit über 20 Jahren 
arbeitet Max Müller (Sänger und 
Texter von Mutter, vorher u.a. bei 
Campingsex) an seinen eigenen 
musikalischen Visionen, ohne je die 
öffentliche Aufmerksamkeit erhalten 
zu haben, die er und seine Musik 
verdient hätten. Das ist natürlich ein 
Gemeinplatz. Und traurige Wahrheit 
zugleich. Prominente Gäste wie 
Diederich Diederichsen (der Mutters 
Musik im Film als »minimalistischen 


Heavy-Rock« bezeichnet), Jochen 
Diestelmeyer, Francoise Cactus und 
Rocko Schamoni unterstreichen das, 
was der Film von Antonia Ganz 
ohnehin schon in Bildern auffängt: 
Mutter sind eine phantastische Band, 
bei der man sich wundert, dass kein 
Schwein sich für sie interessiert. | 
Etwas entnervter, aber ebenfalls 
voller Sympathie, äußert sich Alfred 
Hilsberg, auf dessen Label Mutter 
veröffentlichen: Mit dieser Band ist 
einfach kein Geld zu machen. Doch 
dann kam 2002 Europa gegen Ame- 
rika auf den Markt, vom Titel, Kon- 
zept und von der Musik her die bis 
dato vielleicht markanteste Mutter- 
Platte - jetzt, hofften alle, kommt 
der Durchbruch! Na ja, zumindest 
ein kleines Indie-Durchbrüchlein. 
Doch dem stellten sich die Ereignisse 
des 11. Septembers in den Weg: 
Nach den Anschlägen fand plötzlich 
niemand mehr die Mutter-Illustration 
besonders lustig, die einen George 
W. Bush mit Mickey-Mouse-Ohren 
vor brennender Skyline zeigt (ein 
Cartoon, der freilich lange vor 9/11 
entstanden war) — manche Platten- 
läden boykottierten sogar den 
Verkauf. Und, by the way, die Spex- 
Ausgabe mit den Mutter-Musikern 
als Coverhelden (die weiß Gott 

nicht wie Rock- oder Popstars aus- 
sehen, sondern eher wie die Kund- 
schaft einer Trinkhalle in Krefeld), 
sollte sich als die schlecht verkauf- 
teste Spex-Ausgabe aller Zeiten er- 
weisen. 

Das mag jetzt alles ein wenig 
larmoyant klingen, doch gejammert 
wird in dem Film eigentlich gar 
nicht, die permanente Erfolglosigkeit 
läuft lediglich als roter Faden durch, 
auf den Max Müller und Mitstreiter 
mit einem schulterzuckend-beherz- 
ten Trotzdem reagieren. Nebenbei 
gewährt der Film kostbare Einblicke 
in die Anfänge von Punk in Deutsch- 
land (und zeigt zum Beispiel einen 
permanent »Is-ra-el« ins Mikro 
schreienden Max Müller, was auch 
immer das bedeutet haben mag ...) 
und in die Psychostruktur der Müller- 
Familie aus Wolfsburg — Maxens gro- 
Ber Bruder Wolfgang (Die Tödliche 
Doris) kommt selbstverständlich 
auch zu Wort. Dieser Film über eine 
ökonomisch erfolglose Band mag 
zwar selbst zur Erfolglosigkeit ver- 
dammt sein, ist aber eine überfällige 
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Würdigung der Band, von der Jochen 
Diestelmeyer vermutet, dass erst 
kommende Generationen ihre volle 
Größe und Bedeutung erkennen 
werden. Besondere Perlen finden 
sich auch im Bonusmaterial, unter 
anderem Kurzfilme von Max Müller 
aus den 198oern, darunter Das 
Leben des Sid Vicious (1981) mit dem 
gerade mal zweijährigen Oskar in der 
Rolle des heroinsüchtigen Rockstars. 
I oos, 97 Min. und Extras, Absolut Medien] 
m 


BARFUSS DURCH HIROSHIMA 


Ein Film von Mori Masaki / Toshiho Hirata / 
Akio Sakai 

Im Zuge des nach wie vor anhalten- 
den Manga-Booms veröffentlichte 
der Carlsen Verlag in den Jahren 2004 
und 2005 Keiji Nakazawas autobio- 
graphische Comic-Erzählung Barfuß 
durch Hiroshima, worin der Autor und 
Zeichner seine Leidensgeschichte 
vor, während und nach dem Atom- 
bombenabwurf Revue passieren lässt. 
Nakazawa ist dabei ein eindringliches 
Portrait der letzten Tage Japans vor 
der Kapitulation gelungen. Die Schil- 
derungen des Fristens unter der 
Kriegspropaganda, der gewalttätigen 
Unterdrückung und repressiven 
Achtung jedweder Kritik, des milita- 
risierten Alltags der Bevölkerung, 
aber auch die Stigmatisierung der 
Überlebenden seitens der relativ 
verschont gebliebenen Bewohner der 
ländlichen Gebiete, die aggressive 
Ausgrenzung und der verschämte 
Ekel, die Aufgabe sämtlicher Solida- 
rität innerhalb der familiären Struk- 
turen und die Organisation des 
Schwarzmarkts gleichen in ihrer 
Detailversessenheit fast schon einer 
Analyse des Ausnahmezustands, 
deren Drastik lediglich von den hin 
und wieder auftretenden, humoris- 
tischen Elementen gebrochen wird, 
die sich vornehmlich der kindlichen 
Perspektive des jungen Gens verdan- 
ken. 

Eine breite Rezeption innerhalb 
der Feuilletons war abzusehen, han- 
delte es sich doch nicht nur um einen 
unleugbaren Klassiker der neunten 
Kunst, sondern zudem um einen 
Comic mit sozialkritischem Impetus, 
dem nach wie vor scheinbar wichtig- 
sten Kriterium, um dem Medium 
ein wenig Platz zwischen tätlich be- 


drohten Theaterkritikern und Eigen- 
beobachtungen erster Heuschnupf- 
symptome einzuräumen. Wer es 
nicht glaubt, schlage einfach in den 
Zeitungs-Jahrgängen der letzten 
Jahre selber nach. 

Umso erstaunlicher mutet es da 
an, dass die Mitte 2006 veröffent- 
lichte Edition der gleichnamigen 
Zeichentrick-Adaption so sang- und 
klanglos unterging. 1983 und 1986 
realisierte das renommierte Mad- 
house-Studio in zwei Teilen eine kon- 
geniale Umsetzung des Stoffs, die 
nun erstmals im deutschsprachigen 
Raum vorliegt, wenn auch bloß in 
untertitelter Form. Trotzdem einige 
Entschlackungen der Vorlage konsta- 
tiert werden müssen, die insbe- 
sondere im zweiten Teil zu Buche 
schlagen und angesichts eines über 


1000-seitigen Epos nicht verwundern, 


so bleibt doch festzuhalten, dass 

der Duktus des Mangas in den Film 
hinüber gerettet wurde. Der erste Teil 
folgt zunächst dem kriegsgebeutel- 
ten, bereits von ständigen Entbeh- 
rungen und Hunger geprägten Alltag 
der Familie Gens, bis nach einer 
halben Stunde mit dem Abwurf der 
Bombe sämtliche Anflüge der etwai- 
gen und manchmal cartoonesken 
Idylle jäh zerstört werden. Trotz der 
kompletten Vernichtung ringsherum 
bleibt das Leid empathisch fassbar: 
Wenn Gen hilflos mit ansehen muss, 
wie sein Vater und seine Geschwister, 
eingeklemmt in den Trümmern ihrer 
einst Schutz versprechenden Behau- 
sung, lebendig verbrennen, dann fällt 
erst nachhaltig auf, wie selten das 
Kino derart grauenhaft und mitfüh- 
lend den Zusammenhang zwischen 
individuellem Leid und struktureller 
Gewalt in Bilder zu fassen schafft, 
ohne dabei in die Falle des Entwurfs 
einer negativen Anthropologie der 
Menschheit zu verfallen, die eben 
eher einen Naturzustand als gesell- 
schaftsgenerierte Mechanismen 
beklagt. Denn so sehr die Familien- 
behausung als scheinbares, eben 
symbolisches Refugium vor den 
außerfamiliären Zugriffen fungieren 
soll, so wenig hält es doch der 
Allmacht politischer Gewalt stand. 
Dieses zweideutige Verständnis des 
Ausgeliefertseins wird nun nicht mit 
den Mitteln eines kritisch-kausalis- 
tischen Kommentars in dem Sinne 
desavouiert, dass eine Schuldzuwei- 


sung in Richtung der USA bereits den 
Kern des Dilemmas benannt hätte. 
Durch die Schilderung des kriegs- 
treiberischen Japans transportiert 
die Erzählstruktur stets implizit den 
doppeldeutigen Charakter der poli- 
tischen Zurichtung des Subjekts: 
Gezwungen, an der gesellschaftlichen 
Partizipation des Überlebenswillen 
teilzunehmen und gleichzeitig als 
Entscheidungsträger so unbeteiligt 
zu sein, dass selbst der eigene Tod 
als von außen beschlossene Sache 
daherkommen kann, entspricht exakt 
dem Bild des totgeschlagenen Stra- 
ßenkindes, das in einer Sequenz des 
zweiten Teils der Willkür der sich neu 
formierenden Polizei zum Opfer fällt. 
Hier findet Gen mitsamt seinem 
neuen Ersatzbruder Kontakt zu einer 
Bande mäßig organisierter Waisen- 
kinder ohne Obdach, mit deren Hilfe 
er versucht, seine todkranke Mutter 
zu ernähren. In der Comic-Vorlage 
befinden sich diese in den Zwängen 
der Yakuza, was im Film lediglich 
in einem Satz angesprochen wird. 
Das tut der Sache jedoch keinen 
Abbruch. Institutionen formieren 
sich neu, und als einzige Möglichkeit 
zum Überleben bleibt für die De- 
klassierten die Nachahmung einer 
Schattenwirtschaft. Und die ist nicht 
minder von Gewalt durchsetzt als 
ihr institutionaler Gegenpart: wegen 
ein paar gestohlene Kartoffeln wird 
ein weiteres Straßenkind von einer 
Gruppe aufgebrachter Bauern in den 
Tod gestürzt. 

Es ist einzig der Optimismus 
und der bedingungslose Lebenswille 
Gens, der diese Geschichte über- 
haupt erträglich macht. Nachdem 
seine Mutter gestorben ist, weil 
lebensrettende Medikamente unbe- 
zahlbar sind, setzt er mit seinen 
Freunden zu einem Wettrennen ins 
neue Leben an. Indes, es ist, wie 
schon im gesamten Verlauf des Films, 
seine letzte verbleibende Alternative, 
und der Zuschauer weiß nun längst 
um die Tragik aller guten Absichten. 
[) 1983/1986, ca. 168 Min. /Madhouse] sj 
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